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COUNTDOWN:
INTERVIEW MIT DEN
KURATOR*INNEN

AM 16. AUGUST 2018 WIRD IM KUNSTMUSEUM BERN DIE
REPUBLIK AUSGERUFEN UND ZWAR DIE GENIALE REBUBLIK!
DIESE BASIERT AUF EINER IDEE DES FRANZOSISCHEN
KUNSTLERS ROBERT FILLIOU UND ENTSTEHT IMMER DANN,
WENN SICH FREIE GEISTER TREFFEN UND AUSTAUSCHEN,
KUNST UND DENKEN GRENZEN UBERSCHREITEN UND DAS
KIND IN UNS ZUM SPIELEN KOMMT. DAS KURATOR*INNEN-
TEAM STELLT IM VORFELD SEINE UBERLEGUNGEN VOR UND
SKIZZIERT, WAS IN DEN DREI MONATEN DER REPUBLIQUE
GENIALE ZU ERWARTEN IST.

Welchen Bereich hast du
in der République Géniale
kuratorisch betreut?

MERET ARNOLD

Ich kam erst im Juni als Unterstiitzung zum Kuratorium

der République Géniale hinzu. Zu diesem Zeitpunkt war die
konzeptuelle Phase weitgehend abgeschlossen. Nun ging es
darum, die vielen Strange dieses Projekts zusammenzubringen
und umzusetzen. Ich unterstiitze den Bereich Teaching

& Learning, der sich mit dem Lehren und Lernen befasst.

Ich bin zustéandig flr das Studiolo 2, den Projektionsraum

der République Géniale. Gemeinsam mit dem Kiinstler und
Architekten Philipp Schaerer setzte ich eine Bildprojektion

mit studentischen Arbeiten aus seinen Kursen zu Kunst und
Architektur um, die er in Architekturabteilungen verschiedener
Hochschulen unterrichtet. Des Weiteren helfe ich in der
Planung und Organisation eines Stadtspaziergangs mit,

der als Abschluss des Symposiums Ein Meter iiber dem

Boden die Hodlerstrasse als Territorium genauer unter die
Lupe nimmt. Ich betreue auch die Zusammenarbeit mit dem
Architekturdepartement der Berner Fachhochschule mit, die
ihre Ateliers zeitweilig in die République Géniale verlagern
wird. Ausserdem unterstitzte ich das Teaching & Learning-
Team, indem ich die Texte fir die Saalbeschriftungen der
Raume im Erdgeschoss und fir das Begleitheft verfasste. Mein
zweiter Einsatz geht erst mit der Ausrufung der République

Géniale los. Ich werde den Blog, der wahrend der République
Géniale betrieben wird, zeitweise als Redakteurin betreuen
und als Autorin selber Beitrage schreiben.

ANNELI BINDER

Ich bin Teil der Kiinstlerischen Leitung der Dampfzentrale Bern
und hier vor allem verantwortlich flir den Bereich Performing
Arts, wozu auch der Tanz zahlt. Mit diesem Blick wurde ich
gebeten zur République Géniale beizutragen. Ich habe das
Rambert Ballet aus London eingeladen, den Rambert Event

zu zeigen, der dem beriihmten Cunningham Event entspricht.

KATHLEEN BUHLER

Mit Sarah Merten zusammen habe ich den Bereich der
Bildenden Kiinste betreut und war an der Konzeption der
Publikation und der Ausstellungsbeschriftung beteiligt.
Ausserdem werde ich wie die anderen Kurator*innen

SUPERFLEX, Copy Light Factory, 2008, Edition: 2 / 3, Installation, Masse variabel,
Foto: Dominique Uldry

wochenweise als Redakteurin fir den Blog sowie die Online-
Publikation amten. Nachdem ich zusammen mit Sarah Merten
zum Schluss kam, dass eine der wichtigen Beitrage von Robert
Filliou seine Férderung von kollektiven Arbeitsprozessen
sowie das Ausgreifen in andere Disziplinen war, haben wir
nach kiinstlerischen Kollektiven Ausschau gehalten, welchen
dies auf heutige Weise besonders prédgnant vorleben. Mit dem
danischen Kollektiv SUPERFLEX etwa wird die Verbindung

von Kunst, Design und Markt in den Blick genommen,

wahrend RELAX sich der Abbildung 6konomischer und
politischer Zwénge in der Alltagssprache widmen. Forensic
Architecture hingegen nutzt die Analyse von Architektur und
Stadtentwicklung zur Spurensicherung von Verbrechen gegen
die Menschheit und fluhrt die gesicherten und rekonstruierten
Befunde im «offentlichen Forum» des Kunst(ausstellungs-)
raums vor.

VALERIAN MALY

Als Teil eines Co-Kurator*innen-Teams, das sich aus
Fachleuten verschiedener Disziplinen zusammensetzt,
versuchen wir im Geiste Robert Fillious etwas abzuheben, und
aus der Distanz von 1 Meter iber dem Boden das Territorium
der Republique Géniale zu besiedeln: «Le Territoire de la
République Géniale est un territoire comme tous les autres (le
tien, le mien, le nétre, le leur) mais une définition au-dessus
du sol» Robert Filliou, 1971. Das heisst, wir kommen alle aus

RELAX, a word a day to be wiped away, 2012 — 2018, Installation bestehend aus
Wértern, Putzlappen, Wischmaschinen, Sitzen, Spiegeln und einer «Bibliothek
der geléschten Worter», Foto: Dominique Uldry

verschiedenen Fachbereichen, aus der Kunstwissenschaft,
Architektur, Tanz, Musik und ich aus einem Feld, das von

Beginn an die genannten Bereiche «expanded», also erweitert
gedacht hat: der Performance Art und der experimentellen

Musik, der Sound Art. Meine kuratorischen Beitréage betreffen

vor allem die Live Art, die dynamischen Ereignisse, die die
Performances, Sound Art, aber auch Eat Art und Teaching &
Learning umfassen. Zum einen interessiert mich wie man

Werke der 1960er und 1970er Jahre heute zur Auffiihrung n



bringt. So spannen wir fir die Wiederauffihrung von John
Cages legenddrem Réunion-Schachspiel-Stiick aus dem Jahr
1968 mit Meister*innen des Schachclub Bern zusammen und
realisieren das Stiick fir interaktives Schachbrett und live-
elektronische Musik mit zeitgendssischen Komponist*innen.
Zum anderen ist gerade das Werk und das Wirken von

Robert Filliou eine stete Herausforderung, die heutige
zeitgenodssische Kunstpraxis zu reflektieren. Was heisst die
Enthierarchisierung denn konkret, wenn Zuschreibungen wie
«bien fait» — «mal fait» — «pas fait»... gleich-wertig, ja sogar
gleich-giiltig sind? Welchen Platz nimmt denn beispielsweise
das kreative Scheitern, das Experiment («mal fait») oder das
nicht abgeschlossene, das nicht mit «Firnis» und Zertifikaten
versiegelte, das noch nicht hergestellte Werk («pas fait») ein?
Ich denke, das sind Fragen, die nichts an Relevanz verloren
haben, nur heute anders situiert und diskutiert werden.

SARAH MERTEN

Ich habe zwei Kollektive im Bereich Ausstellung betreut

(U5, Louise Guerra Archive). Die kuratorische Arbeit ist sehr
vielfaltig und beinhaltet als erstes die Entwicklung einer Idee
und anschliessende Recherche. Nachdem der Beschluss
gefasst wurde, dass wir den Fokus des Ausstellungsteils auf
kinstlerische Kollektive setzen, haben Kathleen Bihler und
ich uns durch eine lange Liste gearbeitet, die wir recherchiert
haben. Ausgewéahlt haben wir 5 national und international
tatige Kollektive, die jedes fiir sich gesehen eine spannende,
inhaltliche Auseinandersetzung fiihren und in der Kombination
einen vielfaltigen Einblick in die Diversitat kollektiver
Arbeitsprozesse bieten. Ebenfalls beteiligt war ich an der
Konzeption, Umsetzung und redaktionellen Betreuung des
Blogs und der digitalen Publikation. In Arbeitsgruppen habe
ich ausserdem an der Planung der Er6ffnung, der Foto- und
Videodokumentation sowie an der textlichen Vermittlung des
Projekts mitgearbeitet.

SERAINA RENZ

Ich habe in erster Linie den Bereich Teaching & Learning
betreut, zusammen mit Paula Sansano, Valerian Maly und
Meret Arnold. Die République Géniale ist das Produkt enger
Zusammenarbeit. Teaching & Learning fokussiert weniger
auf im eigentlichen Sinne kiinstlerische Beitrage, wobei dies
wiederum eine Definitionsfrage ist. Im Sinne von Robert Filliou
sind Lehren und Lernen durchaus kiinstlerische bzw. kreative
Tatigkeiten. Lehren und Lernen kénnen also unter gewissen
Bedingungen kreativ sein. Solche Bedingungen stellt die
République Géniale bereit. Wir arbeiten in diesem Bereich

in erster Linie mit Studierenden, gestalten z.B. ein Seminar

in Kooperation mit der HKB und dem Radio RaBe. Das Ziel

ist, dass die Studierenden Radiosendungen zum 1'000'055.
Geburtstag der Kunst gestalten, die dann auch ausgestrahlt
werden. Des Weiteren werden uns Architektur-Studierende der
ETH Zirich mit ihrem Lehrcanapé besuchen. Das Lehrcanapé
war eine ldee von Lucius Burckhardt, der der Generation

von Filliou angehért und u.a. an der ETH gelehrt hatte. Diese
Generation — wir kdnnten auch an Joseph Beuys denken — hat
sich intensiv mit pddagogischen Fragen auseinandergesetzt
und hat daran gearbeitet, dass Bildung eben ein kreativer
Prozess wird, nicht einfach Drill, Disziplin und Biffeln. Ein
wichtiger Schritt auf dem Weg zu diesem Ziel war fiir einen
Filliou oder einen Burckhardt, dass Hierarchien zwischen
Lehrenden und Lernenden abgebaut werden. Auf dem
Lehrcanapé nehmen alle Beteiligten gemeinsam Platz, da gibt
es kein Katheder, von dem aus doziert wird. Ein wichtiger Teil
des Teaching & Learning, an dem ich mitgearbeitet habe, ist
auch das Symposium Ein Meter (iber dem Boden — Klima und
Territorium aus der Perspektive der République Géniale. Ziel der
Veranstaltung ist es, einige der Themen dieses Projekts vertieft,
d.h. aus wissenschaftlicher Perspektive diskutieren und der
Offentlichkeit vorstellen zu kénnen. Das Symposium soll der
République Géniale helfen, sich selber besser zu verstehen.
Aber es werden sicher auch unerwartete Dinge zur Sprache
kommen, die Gber unseren Rahmen hinausgehen und uns und
dem Publikum erméglichen, etwas ganz Neues zu lernen.

PAULA SANSANO

Ich habe im performativen Programm Teaching & Learning
mitgearbeitet und bei Live Art und Eat Art, immer dann wenn
szenografische Themen aufgetaucht sind. Entscheidend

fir die Zusammenarbeit war das Aufweichen der einzelnen
Bereiche, um so die Schwarmintelligenz nutzen zu kénnen. Nur
so konnten wir einen interdisziplindren Archipel einrichten.
Die Arbeit fur die Szenografie betrifft das gesamte Projekt und
beginnt damit, den Ausstellungsraum und die Aussenplatze
auf der Hodlerstrasse zu organisieren und die R&ume zu
verteilen. Dabei gilt es, die Bedirfnisse aller Kurator*innen,
der Museumstechnik, der Signaletik etc. und der zukiinftigen
Besucher*innen zu berlcksichtigen. Es ist eine systemische
Aufgabe. Dazu kommt die Zusammenarbeit mit Behérden,
Handwerker*innen, Kiinstler*innen etc. Schliesslich gilt es,
die Kosten- und Terminplanung einzuhalten. Wir sind stark auf
den Atelier 5-Bau eingegangen, haben ihn von tberflissigen
Wanden befreit und den zentralen Raum im Erdgeschoss rund
um die Treppenhalle zum Poipoidrom, einem Schauplatz mit
Ereignischarakter nach Robert Filliou und dem Architekten
Joachim Pfeufer, erklart. Die abgebrochenen Wéande haben

Die Zwischenwénde werden zu Sitzbanken umfunktioniert, Foto: Dominique Uldry

wir zu tiefen Sitzbanken umgebaut. Das Poipoidrom mit
seiner zentralen Plattform ist die Hauptinsel, um die sich
die Studiolos 1-4 anordnen. Auf der Hodlerstrasse haben
wir fur Eat Art zudem eine Kiche in einem Container
eingerichtet und im Museumsgraben werden wir mit einer
Gruppe ehrenamtlicher Manner und Frauen, die sich der
anspruchsvollen Pioniertechnik verschrieben hat, ein
Sarasanizelt aufbauen: Wir nennen es learning by building.
Der «Gegenstand der Erkenntnis» besteht bei Filliou aus
den anspruchslosesten Materialien. In unserem Fall sollen
folglich Seile und Blachen ausreichen. Schliesslich werden
17 Plakatstander aufgereiht, die Permutation der



Martin Huberman (El Estudio Normal), The Phantom Limb — Studiolo, 2018,
Foto: Dominique Uldry

Buchstaben ergibt «République Géniale». Zwei Fahnen, auf
denen der eindugige Wiirfel aus Fillious Werk Eins. Un. One
zu sehen ist, schiessen Fahnenschwinger zur Er6ffnungin
die Hohe, auf den Terrassen zwischen dem Stettlerbau und
dem Atelier 5-Anbau hissen wir zwei weitere Fahnen. Sowohl
das Sarasanizelt, als auch die Plakatstander und Fahnen
zeigen den fliessenden Ubergang von der Szenografie zur
kuratorischen Arbeit. Fillious asthetisches Grundprinzip war
die «permanente Kreation», das Fliessen von Ideen, die auf
kein Ziel hinauslaufen. Das Denken in Kategorien haben wir
abgelegt, nicht aber den intensiven Austausch unter den
Kurator*innen. So sind die Ideen am Ende nicht mehr klar

zuzuordnen. Kuratorisch im wesenhaften Sinn habe ich vor
allem das Studiolo 2 + 3 betreut, die Zusammenarbeit mit
Architekturstudierenden implementiert und am Symposium
Ein Meter (ber dem Boden mitgearbeitet. Aus meiner
kuratorischen Tatigkeit im Affspace Bern kenne ich den
argentinischen Architekten Martin Huberman. Ihn haben wir
eingeladen, um sich ausgehend vom beriihmten Studiolo des
Grossherzogs Francesco | de’Medici im Palazzo Vecchio in
Florenz mit der «architektonischen Urform» des Studiolos
auseinanderzusetzen.

ROGER ZIEGLER

Als Leiter der Sparte Musik der Dampfzentrale Bern war mir
natiirlich mein angestammtes Gebiet zugewiesen. Von den
Ideen, die ich fur die République Géniale formuliert habe, sind
aber schlussendlich diejenigen in das Programm gekommen,
welche die Performance ins Zentrum riicken oder der
Darstellung zumindest den gleichen Stellenwert einrdumen
wie dem Tonmaterial. Maritime Rites von Alvin Curran zur
Auffihrung zu bringen kam mir beispielsweise deshalb in

den Sinn, weil im Sommer nichts anderes einen grésseren
Bezug zu Bern als Stadt herstellen kann als die Aare. Und ich
wollte eine musikalische Darbietung einbringen, welche auch
in den 6ffentlichen Raum tritt. Auch unter freiem Himmel
findet Musik aber oft in klassischen Biihnensituationen statt,
diese wird bei Maritime Rites aufgehoben, da ein grosser

Teil der Musiker*innen auf Schiffen der Pontonier- und
Wasserfahrvereinen den Fluss hinunterfahren, was also eher
einer sonntaglichen Prozession gleichkommt.

Inwiefern haben die
kunstlerischen Beitrage
direkt oder indirekt etwas
mit Robert Filliou zu tun?

MERET ARNOLD

Robert Filliou sprach der Kunst eine wichtige Rolle in Lehr-
und Lernprozessen zu. In seinem Buch Lehren und Lernen als
Aufflihrungskiinste / Teaching and Learning as Performing Arts
versammelte er seine Gedanken dazu. Der Bereich Teaching &
Learning der République Géniale kniipft an diese Ideen an.
Mit Philipp Schaerer beispielsweise wird eine experimentelle
Gestaltungslehre gezeigt, deren Ansatze mit Robert Filliou
korrespondieren: so die Wichtigkeit des Spiels, des Zufalls,

der Intuition und des Humors. In anderen Veranstaltungen
geht es darum, Kiinstler*innen mit Nichtklinstler*innen
zusammenzubringen, ein weiteres wichtiges Anliegen Fillious.
Er sah darin ein grosses Potenzial, um frei von fachlichen
oder praktischen Schranken Ideen zu entwickeln. Dort, wo

ich involviert bin, geht es insbesondere um die Rolle der
Architektur in Gesellschaft und Okologie.

ANNELI BINDER

Die Idee Fillious, weniger Zeit fir die Talente und mehr Zeit
und Energie in das eigene Genie zu stecken, gibt es auch in
den Performing Arts. In Amerika hat sich das vor allem im
Postmodern Dance gezeigt. Hier wurde auf einmal nicht mehr
das technische Tanzhandwerk wichtig, sondern Alltags-
bewegungen auf der Blihne zu zeigen. Zeitgleich hat sich mit
Merce Cunningham eine Gallionsfigur des American Modern
Dance auf den Weg gemacht, sich der puren, der reinen
Bewegung zu widmen. Das bedeutet Tanz ohne Narrativ. Hoch
technisch (er selbst war Tanzer der Martha Graham Dance
Company), aber eben ohne jegliche Emotion choreografierte
er seine Arbeiten. Mit den Musikern John Cage, David Tudor
und den Kiinstlern Bruce Nauman, Andy Warhol hat er oft
und gerne kollaboriert. Seine Choreografien hat er nach dem
Zufallsprinzip aufgebaut, so wurde oft neben der Biihne
gewdurfelt, um herauszufinden, welche Sequenz denn nun als
néchste zu tanzen sei. Nach Cunninghams Tod gibt es wenige
Compagnien, die das Repertoire des Choreografen zeigen
durfen. Eine von ihnen ist das Rambert Ballet aus London.

KATHLEEN BUHLER

Hier mochte ich Filliou zitieren, als er sagte: «Ich interessiere
mich nicht nur fir die Kunst, sondern fiir die Gesellschaft,

in der Kunst nur ein Aspekt ist. Ich interessiere mich fir die
Welt als Ganzes, ein Ganzes, zu dem die Gesellschaft gehort.»
Die Werke von SUPERFLEX, RELAX und Forensic Architecture
versinnbilden fiir mich diese Maxime auf ihre eigene Weise.

VALERIAN MALY

Wir stellen nur ein einziges Werk von Robert Filliou aus: Eins.
Un. One. (1984) besteht aus 5000 Wiirfeln unterschiedlicher
Formate und Koloraturen, die alle aber auf jeder Seite nur
einen Punkt haben. Auch hier der Verweis auf die Aquivalenz
der Werte, aber auch auf die immer wahrende Verédnderung:
denn Eins. Un. One., wird sich bestimmt im Verlauf der
Ausstellungsdauer verandern. Zentraler Aspekt des gesamten
Filliou’schen Werkes, und somit auch der République Géniale,
ist das Spielerische, das Spiel, die «féte permanente». Das
mag erstmal paradox erscheinen, kennen wir doch Spiele



Robert Filliou, Eins. Un. One., 1984, Installation, 5’000 Wirfel in verschiedenen
Farben und Gréssen, Masse variabel, Musée d’art moderne et contemporain,
Genf, im Archivraum, Foto: Dominique Uldry

in erster Linie als kompetitive Austragungen. Grundlage

und Bedingung aber eines jeden Spiels ist das Spielen auf
Augenhd6he. Dem Spiel und den experimentellen Kiinsten

ist einiges gemeinsam: Basis ist das Unvorhersehbare, das
Unkalkulierbare, der bewusste Einbezug des Risikos und das
Unmittelbare, nicht wiederholbare im «hier und jetzt».

SARAH MERTEN

Kathleen Bihler und ich waren davon lberzeugt, dass Robert
Filliou, so er hier und heute leben wiirde, die Kollektivitat als
relevante Form der Kunstproduktion anerkennen und

Louise Guerra Archive, FUTURESPECTIVES, Foto: Dominique Uldry

Forensic Architecture, Drone Strike in Miranshah: North Waziristan, Pakistan,
30 March 2012, 2016, Video, Farbe, Ton, 5:10 Min., 2018, Foto: Dominique Uldry

propagieren wiirde. Alle Kollektive, die nun Teil der République
Géniale sind, lassen sich irgendwo an Fillious Ideen anknipfen.
Bei Forensic Architecture beispielsweise sind ganz unter-
schiedliche Professionen dabei: Wissenschaftler*innen,
Architekt*innen und bildende Kiinstler*innen, die miteinander
arbeiten, und so bestimmt auch voneinander lernen. Alle

sind sie Genies in ihrem Bereich. Das Louise Guerra Archive
wiederum, bietet als institutioneller Rahmen fiir das
kiinstlerische Schaffen der fiktiven, kollektiven Kiinstlerin
Louise Guerra neue Méglichkeiten zur Auseinandersetzung
mit diesem Werk. Fiir diesen Ausstellungsbeitrag wurden
verschiedene Kiinstler*innen eingeladen, mit dem Archiv zu
interagieren, so dass damit wieder neue Werke entstehen.
Das entspricht Fillious Idee der «création permanente»,

bei der es keine «fertigen» Kunstwerke gibt, sondern die
Kunstproduktion ein fortwéhrender Prozess ist und das eine
aus dem anderen hervorgeht.

SERAINA RENZ

Das Teaching & Learning hat sehr direkt etwas mit Filliou zu
tun. Es ist seine Terminologie und ein Kern seiner Tatigkeit.
Teaching and Learning as Performing Arts heisst eine seiner
wichtigsten Publikationen. Man sieht hier, dass Filliou durch
das «as» eine Gleichsetzung von Lehren und Lernen und
den Kinsten vornimmt. In dieser Publikation «performt» er
gewissermassen sein padagogisches Konzept. So betont
er z.B., dass es ein «Buch zum Weiterschreiben» sei. Er
prasentiert darin nicht sein gesammeltes Wissen, sondern
gibt Anregungen, die zum eigenen Weiterdenken anregen
sollen. Es ist erstaunlich, wie viel von diesen Ideen die
heutige Didaktik pragen (wenn auch nicht ganz so kreativ

wie bei Filliou). Der zentrale Platz des Teaching & Learning
in der République Géniale kommt also daher, dass Filliou
ihm einen so wichtigen Stellenwert zugewiesen hat. Und
es verbindet sich gut mit den heutigen Anspriichen an
kulturelle Institutionen als Orte des Austauschs und der
Kommunikation mit dem Publikum, eine Tatigkeit, die auch
Vermittlung genannt wird.

PAULA SANSANO

Es war uns wichtig, Parallelen von Fillious Arbeiten in
zeitgendssischen Diskursen zu suchen und sich spielerisch
und assoziativ seinem Werk zu ndhern. Fiir mich gilt dazu die
Aussage Fillious: «In den spéaten flinfziger und in den sechziger
Jahren, als sich niemand dafir interessierte, was wir gerade
machten, habe ich auf die Frage, was ich mache, immer
geantwortet: <Nun gut, ich habe es nicht eilig, ich arbeite fir
das Jahr 2000, in dem vielleicht einige der Ideen und Konzepte,
mit denen wir jetzt arbeiten, gebraucht werden.> Seit kurzem
sage ich, dass ich fiir das Jahr 3000 arbeite.»

ROGER ZIEGLER

Wie die République Géniale sind auch die Kénigreiche von
Elgaland-Vargaland eine Utopie, ein fiktives Territorium,
welches mit dem Publikum interagiert und ihm neue Ideen
aufzeigt.

Was war das Schone oder
das Schwierige an deiner
Arbeit?

MERET ARNOLD

Das Schéne war, auf einen Zug aufspringen zu dirfen, der
bereits mit vollem Tempo in eine Richtung fuhr, in die ich
auch wollte. Das Projekt der République Géniale interessierte
mich auf allen Ebenen: das Konzept, die Inhalte, die Form und
schliesslich auch die Planung und Organisation. Schwierig
aber interessant und teils sehr belustigend fand ich, wie das
Konzept der Organisation Steine in den Weg legte. Man wollte
beispielsweise nicht in Kategorien wie Bildende Kunst,

Tanz oder Musik denken, doch kamen diese in Bezug auf

die Zustandigkeiten und die Vermittlung immer wieder

ins Spiel. Viele Veranstaltungen lassen sich nicht einfach
fassen und entziehen sich der begrifflichen Festschreibung.
Das ist eine Schwierigkeit flr die Vermittlung, kann aber

auch ihre Chance sein, weil es neugierig macht. n



ANNELI BINDER

Der Rambert Event des Rambert Ballets ist fiir 22 Tdnzer*innen
und ein paar Musiker*innen konzipiert. Und da war auch

schon die Schwierigkeit. Wie bekommen wir um Himmels
willen so viel Platz im Kunstmuseum, dass dann auch

noch Zuschauende den Event geniessen kdnnen. Dank des
fantastischen Teams haben wir eine Lésung finden kdnnen.

KATHLEEN BUHLER

Da ich neben der Betreuung der einzelnen kiinstlerischen
Beitrage auch fur die Leitung des Projekts auf Seiten des
Kunstmuseums Bern zustandig war, galt es Organisatorisches
und Inhaltliches im steten Spagat zwischen Institutionen,
Personen, Mentalitédten und Disziplinen vorwérts zu bringen.
Wie bei allen anderen Beteiligten auch war das Hin- und
Herspringen zwischen den Rollen manchmal anstrengend
und aufreibend. Doch sind solche Herausforderungen im
Berufsleben sehr wichtig, da es in kurzer Zeit sehr viel zu
lernen gibt. Das Schone daran war der lebendige Austausch
und das gemeinsame Luftschlésserbauen, welche nunin
Form einer «genialen Republik» auf der Erde landen und dem
Publikum geschenkt werden.

VALERIAN MALY

Dass sich eine Institution wie das Kunstmuseum Bern auf eine
so experimentelle Bespielung der Raumlichkeiten Gberhaupt
einlasst, ist einmalig und mutig! Es handelt sich ja nicht im
herkdmmlichen Sinne um eine Ausstellung, sondern eher um
einen dreimonatigen, sich standig verdndernden Ausstellungs-
und Ereignisreigen — oder, um mit Filliou zu sprechen, um
eine «création permanente». Dabei gilt es, das Publikum im
Auge zu behalten, aber auch hochgesteckte Erwartungen an
ein durch den Hauptstadtkulturfonds geférdertes Projekt
einzuldsen. Was mich froh stimmt: Eine Berner Sammlerin
bekundete mir erst vor ein paar Tagen, sie freue sich sehr

auf die République Géniale, denn «Bern muss ab und zu
gekitzelt werden, sonst schlaft es ein». Das Schwierige daran
ist aber eben auch, diese «création permanente» im Sinne
des Filliou’schen Humors aufrechtzuerhalten; die Zeiten sind
anders: durchgetaktet, modularisiert, durchkalkuliert. Fir die
République Géniale gibt es kaum vorgefertigte Schablonen,
die nachgezeichnet werden kénnen. Alles muss neu gedacht,
neu situiert werden. Robert Filliou ist Kind seiner Zeit, Kunst
galt als elitér und sollte deshalb mit dem Leben verbunden
werden. Mir stellen sich dabei aktuell schon Fragen, ob nicht
die Kunst doch wieder etwas vom Leben abgekoppelt, ihr

ein autarker Raum zugestanden werden sollte. Das miissen
keine Refugien sein, wie es die ehrwirdigen alten Hallen der

Kunstmuseen waren, aber eben 1 Meter iberm Boden — das
ist die République Géniale — schwebend, flottierend, im besten
Sinne unvorhersehbar. Nebst all dem Spass, den wir als Team
hatten war einer der schénsten Momente der Vorbereitung

die Besprechung vor Ort mit dem Fahnenschwinger, Herr von
Allmen aus Kehrsatz: Ungeahnt hat das ganz viel mit dem
Filliou’schen Kosmos zu tun. Das Fahnenschwingen besteht
aus 99 frei zusammenstellbaren Schwungkombinationen: Eine
Kombinationskunst also, wie sie Filliou &hnlich mit seinem
«Auto-Theater» L'Immortelle Mort Du Monde angedacht hat.

SARAH MERTEN

Das Schéne war eindeutig das Wissen um die Arbeit an einem
Projekt, wie ich es selber noch nie in einem Museum erlebt
habe und deshalb auch nicht absehen kann, wie es letztlich
tatsachlich werden wird. Diese Spannung zwischen wissendem
Planen und nichtwissendem Ergebnis — auch das wieder ganz
im Sinne Fillious — empfand ich grésstenteils als in einem
positiven Sinn produktiv und aufregend. Eine Schwierigkeit

lag fir mich darin, dass so viele Personen an der Organisation
und Umsetzung dieses Projekt beteiligt sind, die aus ganz
unterschiedlichen Bereichen und Arbeitskontexten kommen.
Das erfordert sehr viel Geduld und braucht immer wieder

neue Anlaufe, sich aufeinander einzustimmen. Im Grunde
interessieren mich genau diese Auseinandersetzungen, gerade
auch im Zusammenhang mit Kollektivitat. Doch stellt sich diesen
Prozessen der Produktionsdruck mit begrenzten zeitlichen und
finanziellen Ressourcen entgegen... was aber letztlich dazu
fihrt, dass die République Géniale nun Realitat wird, weil immer
wieder Nagel mit Képfen gemacht werden mussten.

SERAINA RENZ

Die Teamarbeit in der République Géniale ist schdén und
schwierig zugleich. So ein umfangreiches Projekt erfordert viel
Man- bzw. Woman-Power. Das bedingt viel Absprachen und
Kommunikation. Gleichzeit kommt man einfach auf bessere
Ideen, wenn man sie gemeinsam im Dialog entwickelt. Diese
Arbeitsform ist Fluch und Segen zugleich.

PAULA SANSANO

Robert Filliou und sein Werk zu entdecken, gemeinsam mit
meinen Kollegen und Kolleginnen aus dem Kuratorium die
République Géniale 2018 zu erfinden, die Kommission der
Hauptstadtkultur von unserem Vorhaben Uberzeugt zu haben
und das Gliick am Ende «Architektur» auf allen Ebenen
vertreten zu sehen. Schwierig war die Unberechenbarkeit des
Prozesses: Wer kann schon abschétzen, wie lange es dauert
eine République auszurufen, geschweige denn sie zu planen.

Die «création permanente 2.0» heisst auch tber 1'000 Emails (!)
zu beantworten und zudem verschiedene Arbeitsweisen zu
vereinbaren, die nicht immer der effizienten Verstandigung,
geschweige dem Projekt dienen.

ROGER ZIEGLER

Das Veranstalten von Konzerten ist eine meiner alltaglichen
Arbeiten, gerade die Produktionen fur die République Géniale
waren aber organisatorisch fintenreich, da es keine fertig
geschniirten Produkte sind, die nach Bern geholt werden
kénnen, sondern auf die Situation hier abgestimmt sein
missen und sehr grundlegende Planungsschritte erforderten.

Wie hast du deine
kuratorische/
organisatorische Rolle
verstanden?

MERET ARNOLD

Daich erst spat in das Projekt einstieg, verstand

ich meine Rolle darin, einen frischen Blick und eine
distanziertere Perspektive einzubringen. Dies erméglichte
es mir, die République Géniale als Ganzes zu begreifen, was
beispielsweise dem Verfassen von Texten zugutekam. Wie
verstehen wir diese Raume? Wie spielen sie zusammen? Was
ist ihr Bezug zum Teaching & Learning?

ANNELI BINDER

Ich bin die «Tanztante» der Runde. Und als solche habe ich
immer wieder versucht mit diesem Blick im Kuratorium
mitzuwirken. Vieles haben wir gemeinsam erdacht und

immer wieder durchgesprochen, auch wenn sich das nicht in
einzelnen Veranstaltungen niederschlug. Da die Dampfzentrale
mit dem Kunstmuseum Bern dieses Projekt stemmt, habe ich
natirlich gemeinsam mit Ernst Jaggli und Roger Ziegler auch
die Verantwortung der Geschéftsleitung Dampfzentrale fir die
République Géniale.

KATHLEEN BUHLER

In erster Linie als Hebammenarbeit: Etwas mithilfe anderer auf
die Welt und es dann zum Atmen und Leben zu bringen. Doch
gilt es in Erinnerung zu halten, dass wir keine Robert Filliou-
Ausstellung machen, sondern uns aus heutiger Perspektive
seinen inspirierenden Gedanken annihern und diese -



umsetzen. Es geht also nicht um Denkmalpflege oder kunst-
historische Kanonisierung, sondern um freie Aneignung seiner
Inspirationen. Wir wollen das Aktuelle seiner Haltung feiern
und nicht das historisch Besondere herausarbeiten.

VALERIAN MALY

«Sieh dein rechtes Auge mit deinem linken Auge» (Nam June
Paik): Als Performance-Kiinstler und Kurator fur Performance
Art gilt es, auf Augenhdhe, aber schielend zu agieren, mit
anderen Kinstlern, mit dem Publikum, mit «all den wenigen»
(Norbert Klassen), die sich wirklich und vertieft fir Phdnomene
der Performance Art interessieren. Auf dem linken Auge
Kunstler, auf dem rechten Auge Kurator und irgendwo im
schielenden Kreuzungspunkt findet das eigentliche Ereignis,
das Experiment statt. Im Sinne des «Pflegenden» — so die
Ubersetzung des Wortes Kurator — versuche ich eine gewisse
Traditionspflege fiir experimentelle, ergebnisoffene Kiinste
zu etablieren. Das heisst konkret, auch die Bedingungen, aus
denen diese Formen entwachsen sind, mitzudenken und zu
vermitteln. Man muss sich fir unkonventionelle Zeiten und
Raume — denn um nichts Geringeres als Zeit und Raum geht
es eben meistens — einsetzen.

SARAH MERTEN

Kuratieren kommt ja von curare (lat. pflegen, betreuen) und
genauso muss man sich das vorstellen: Wir betreuen sowohl
Kunstler*innen und Kunstwerke und damit sowohl soziale
wie auch architektonische Rdume. Zudem agieren wir als
Schnittstelle zu anderen Beteiligten wie beispielsweise

dem technischen Team. Kuratieren ist deshalb immer

ein Verhandlungsprozess, wobei letztlich gilt: Das Beste

fir die Kunst. Es miissen tausend kleine und grosse
Entscheidungen und manchmal auch Kompromisse getroffen
werden, was bedeutet, dass wir sehr viel kommunizieren.

Als Kurator*innen-Team waren wir ja ausserdem selber ein
Kollektiv. Im Kollektiv arbeiten heisst fiir mich nicht, dass
alle alles machen miissen, sondern dass sich die jeweiligen
Kompetenzen zu einem Ganzen fiigen, von dem man im Besten
Fall die gleiche, aber zumindest eine dhnliche Vorstellung
hat. Ich habe meine Arbeit an diesem Projekt in diesem Sinne
immer als Teil von etwas Grosserem verstanden, was diesen
Teil aber gerade deswegen nicht schmaélert. Denn ohne das,
was ich dazu beigetragen habe, wére das Ganze nicht so zu
Stande gekommen wie es das nun ist.

SERAINA RENZ
Als Teil eines Teams. Dartliber hinaus habe ich viele Texte
verfasst und vor allem im Anfangsstadium dazu beigetragen,

die vielen, teils auch sehr heterogenen Ideen in ein gemein-
sames Konzept zu giessen und zuzuspitzen. Diese Art der
synthetischen oder analytischen Arbeit liegt mir. (Ich bin
hauptberuflich Wissenschaftlerin) Es gab hier eine sehr
fruchtbare Zusammenarbeit zwischen denen, die eher Ideen
kreieren und in den Raum werfen und denen, die sie eher
ordnen und systematisieren. Das Projekt braucht diese
Balance: Einerseits muss es den Geist der Freiheit atmen,
andererseits konzeptuell Hand und Fuss haben.

PAULA SANSANO
Integrativ und positiv verstarkend.

ROGER ZIEGLER

Der Gedanke war auf jeden Fall der, die Sparte Musik in einer
Art zu reprasentieren, die explizit zu den Gegebenheiten der
République Géniale passt. Falsch wére es gewesen, Konzerte
oder konzertéhnliche Veranstaltungen auszuwahlen, welche
genauso gut in der Dampfzentrale hatten stattfinden kénnen.

Worauf freust du dich
ganz besonders in den
kommenden drei Monaten?

MERET ARNOLD

Das Projektteam der République Géniale hat alles daran
gesetzt, dass eine inspirierende Atmosphére entstehen
kann. Vieles passiert aber erst nach der Er6ffnung. Die
République Géniale wird im Grunde erst von den verschiedenen
Teilnehmer*innen erschaffen, seien es Kiinstler*innen,
Wissenschaftler*innen oder Besucher*innen. Auf dieses
Experiment freue ich mich! Und natiirlich wiinsche ich mir,
dass eine inspirierende Stimmung aufkommt. Besonders
gespannt bin ich darauf, was aus dem raumlichen und
zeitlichen Nebeneinander der verschiedenen Ausstellungen
und Veranstaltungen hervorgeht. Wird es die gewiinschten
Inspirationen, Reibungen, vielleicht sogar Kollisionen geben?
Und werden wir als Organisator*innen immer die geistige
Flexibilitat und Spontaneitat aufbringen, um auf das, was
geschieht, zu reagieren?

ANNELI BINDER

Ich freue mich darauf, dass wir so viele verschiedene
Kunstformen unter einem Dach zusammenbringen kénnen.
Es ist schon enorm, dass sich Fillious Gedanken in all diesen

Kunstformen wiederfinden. Einmal nicht in der Dampfzentrale
zu sein, sondern im Kunstmuseum Bern ist toll.

KATHLEEN BUHLER

Im Allgemeinen freue ich mich auf ein experimentelles Spielfeld
mit sprudelnden, sich gegenseitig befruchtenden, nicht zu
bandigenden, chaotischen und energetischen Ereignissen,

die sich gegenseitig aufladen und im steten Austausch
miteinander stehen. Und im Besonderen freue ich mich auf die
sich taglich verandernden und im Dialog mit den performativen
Ereignissen stehenden Ausstellungen von SUPERFLEX, Forensic
Architecture, RELAX, U5 und Louise Guerra Archive.

VALERIAN MALY

Auf die Zusammenarbeit, auf das Entdecken des noch
Verborgenen, auf ungeahnte Zusammenkdinfte. Und
selbstverstandlich: Auf das gemeinsame Erleben mit dem
Publikum. Und ich hoffe sehr, dass ich zum Ende hin den
tieferen Gehalt des Titels von Robert Fillious «Auto-Theater»
L'Immortelle Mort Du Monde / The Deathless Dying Of The
World wirklich verstanden habe... fiir mich ist dieser Titel
ein tagliches Ratsel.

U5, House of Sentiments, 2018, 4-Kanal-Videoinstallation, Foto: Dominique Uldry

SARAH MERTEN

Weil es nicht méglich sein wird, dass ich bei allem, was in
der République Géniale passiert, selber dabei sein kann,
freue ich mich besonders auf Erlebnisberichte von anderen
Besucher*innen. Jede*r wird (s)eine ganz eigene République
Géniale erleben und das gehort mitunter auch zu Fillious
Idee wenn er sagt, dass er zwar die Idee hatte, seine eigene
République Géniale zu erschaffen, aber natiirlich auch allen

anderen vorzuschlagen, es ihm gleichzutun. n



Der Eat Art Corner an der Hodlerstrasse, Foto: Kunstmuseum Bern

SERAINA RENZ

Nach der vielen Vorarbeit freue ich mich einfach auf die
Anlasse und endlich zu sehen, was aus dieser République
Géniale wird. Wir setzen hier etwas in die Welt. Zu sehen,
was dabei wirklich herauskommt, macht mich vorfreudig,
und natirlich auch aufgeregt. Ich freue mich sehr auf die
Produktionen, die ich nicht organisiert, ber die ich aber z.B.
geschrieben hatte. Highlights wie der Besuch des Rambert
Ballets oder die Maritime Rites von Alvin Curran erwarte ich
mit viel Vorfreude. Ich weiss aber auch, dass interessante
Dinge geschehen werden bei kleineren Anléssen, von denen
man sich vielleicht weniger erwartet und gerade dann etwas
ganz Tolles passiert. Mein grésster Wunsch ist aber, dass
das Publikum solche Momente erlebt — und dafiir muss es
kommen, immer wieder kommen und bereit sein, sich auf
Unbekanntes einzulassen und geschehen zu lassen, was auch
immer passiert oder nicht passiert.

PAULA SANSANO
Auf die Verflechtung aller Positionen, Dialog, Versténdigung,
Erkenntnis.

ROGER ZIEGLER

Am allermeisten freue ich mich auf die Fille des Programmes,
auf die Tatsache, dass die République Géniale einem ermdglicht,
wéahrend vieler Wochen immer wieder Uber die Schwelle in eine
vielseitige kiinstlerische Parallelwelt zu treten.

Was wunschst du dir,
was das Publikum fur
sich mitnimmt?

MERET ARNOLD

Fur viele, die sich mit der République Géniale beschaftigen, hat
die «permanente Kreation» bereits begonnen. Ich wiinsche mir,
dass sich der Geist der République Géniale mit der Er6ffnung
auch auf das Publikum tbertragt und dass ein besonderer
Begegnungsort entsteht.

ANNELI BINDER

Es wére schon, wenn die Besucher*innen etwas entdecken
wiirden. Die Idee, dass lernen und lehren fir alle ist und sich
immer wieder im Prozess befindet, soll Uberschwappen. Am
schonsten fande ich, wenn die Besucher*innen sich ganz im
Sinne Oscar Wildes den Satz aneignen «Life imitates Art».

KATHLEEN BUHLER

Ich wiinsche mir, dass sich die Besucher*innen anstecken
lassen, sich Zeit fiir Unerwartetes nehmen sowie die Wahrheit,
Freude und Tiefe von Robert Fillious Gedankenwelt fir sich
entdecken.

VALERIAN MALY

Publikum meint ja nichts anderes, als «der Allgemeinheit
gehorig». Wenn sich der Gedanke der Republik (res publica),
gar der République Géniale in sehr spannungsgeladenen
Zeiten, in denen wieder ungehemmt nicht nur Gartenzaunchen
von einzelnen Autokraten hochgezogen werden, wenn sich da
Uber die Leichtigkeit des Spielerischen auch ein Nachdenken
Uber den «common sense» einstellt, ist schon etwas
gemeinsam gewonnen.

SARAH MERTEN

Ich wiinsche mir, dass die Besucher*innen die Offenheit
haben, sich auf unterschiedliche Erlebnisse einzulassen und
diese im Sinne Fillious als gleichwertig zu betrachten. Bien
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Foto: Kunstmuseum Bern




fait, mal fait, pas fais — Filliou kann allem etwas abgewinnen.
Das finde ich sehr inspirierend und hoffe, dass es den
Besucher*innen diesbeziiglich gleich ergeht.

SERAINA RENZ

Ich wiinsche mir ein neugieriges Publikum, das auch mal eine
Enttduschung aushalten kann, das aber vor allem Dinge sieht,
spurt, riecht, isst, hort, die im Alltag in der Verdichtung nicht
vorkommen, die ihnen so nur an einem Ort wie der République
Géniale begegnen kdnnen. Das Publikum nimmt im Idealfall
Momente der Schdnheit, der Verzauberung, aber auch der
Erkenntnis mit.

Foto: Kunstmuseum Bern

PAULA SANSANO
Um es mit Fillious Worten zu sagen: «L’art est ce qui rend la vie
plus intéressante que l'art.»

ROGER ZIEGLER

Festival-dhnliche Anlasse sind im besten Falle nicht nur
organisatorisch notwendige Ballungen von Produktionen,
sondern fordern und begeistern immer wieder von neuem

und lassen einen in eine andere Welt eintauchen. Ich wiinsche
mir, dass die Magie, die diesem Projekt innenwohnt, auf das
Publikum tbergreifen wird und es die Chance packt, sich
immer wieder in die République Géniale zu begeben um Neues
und Ungewohntes zu entdecken.
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Die verschiedenen Zonen der République Géniale, Grafik: Kunstmuseum Bern

POIPOIDROM

Das Poipoidrom — nach Robert Filliou ein Dorf- und
Palaverplatz — ist das Zentrum der République Géniale. Der
Name geht zurilick auf ein Begriissungsritual der Dogon,

einer im Osten Malis beheimateten Volksgruppe, die sich

mit dem Ausdruck «Poi Poi» auf gegenseitige Fragen nach

der Befindlichkeit von Angehdrigen und Besitztiimern
antworteten. Filliou adaptierte das Ritual fur sein Konzept des
«Territoriums der Genialen Republik», mit dem er alle einladt,
ihr eigenes Territorium zu erschaffen. Diese aus postkolonialer
Perspektive durchaus problematische Form der kulturellen
Aneignung wurde von Filliou im Sinne einer Hommage an die
Dogon verstanden. Um seiner Idee eine rAumliche Struktur zu
geben, entwickelte er die Form des Poipoidroms zusammen
mit dem Architekten Joachim Pfeufer als architektonischen
Schauplatz mit Ereignischarakter. Robert Filliou betonte, dass
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Die République Géniale in der Planungsphase, © Studio Sansano, Bern

die République Géniale einen Meter Giber dem Boden schwebt.
Auf dieser metaphorischen Hohe herrscht gemass Filliou das
ideale Klima fur eine «création permanente» ohne Schranken.
Hier begegnen sich Kiinstler*innen, Wissenschaftler*innen,
Architekt*innen, Studierende und Besucher*innen und er-
schaffen gemeinsam die République Géniale in Performances,
Workshops, Symposien, Masterclasses und Vortrédgen jeden
Tag neu.

STUDIOLO 1 — TEACHING & LEARNING AS PERFORMING ARTS
Als Studiolo werden in der République Géniale diejenigen
Raume bezeichnet, die sich dem Lehren und Lernen widmen.
Das Studiolo 1 ist ein Klassenzimmer im standigen Wandel.
Der Raum wird getragen vom Austausch, dem Fluss von
Ideen, dem Experimentieren und dem ungezwungenen
Machen ganz im Sinne von Robert Fillious Vorstellung der

e ERDGESCHOSS 1:100, A1

Rér

Talo Szonographio

«création permanente». Filliou beschrieb mit diesem Begriff
Kunst als Kreativitat und als kontinuierlichen Prozess. Er

sah die Kunst als Teil eines grosseren Netzwerks, das er als
«The Eternal Network» («Das immerwahrende Ereignis» /

«La Féte Permanente») bezeichnete. Kreativitat verstand er
ahnlich wie Joseph Beuys anthropologisch, als Fahigkeit, die
jedem Menschen innewohnt. Filliou strebte damit, wie viele
Kunstbewegungen der 1960er Jahre, die Gleichsetzung von
Kunst und Leben an. Im Aufeinandertreffen von Kiinstler*innen
und Nichtkiinstler*innen sah er ein grosses Potenzial fir das
Weiterkommen einer Gesellschaft. So sprach er der Kunst eine
wichtige Rolle in Lehr- und Lernprozessen zu, weil sie Spiel,
Intuition, Spontaneitat und Zufall als gleichwertige Gréssen
einbrachte. Diese Ideen fasste Filliou im 1970 erschienenen
Buch Lehren und Lernen als Auffiihrungsktinste / Teaching

and Learning as Performing Arts zusammen. n



Das Studiolo 1 wird in diesem Sinne bespielt und genutzt.
Wissen wird hier durch Erfahrung und Erkenntnis durch
Denken gewonnen. Robert Fillious Prinzip der Gleichwertigkeit
«Bien fait — mal fait — pas fait» ist dabei der Wegweiser. «Bien
fait» steht fir das Modell als exemplarische Méglichkeit, «mal
fait» fiir das produktive Scheitern und das Experiment und
«pas fait» fir das nicht abgeschlossene, im Ergebnis offene
Kunstwerk.

STUDIOLO 2 — PROJEKTIONSRAUM

Das als Projektionsraum genutzte Studiolo 2 widmet sich
dem Lehren und Lernen mit Fokus auf die Architektur- und
Gestaltungslehre. Unter dem Titel Imaginary Composites —
Reconfigured Realities werden Arbeiten von Studierenden
der EPFL (Lausanne) und des Joint Master of Architecture
(Fribourg) gezeigt. Sie entstanden in den Kursen des Kiinstlers
und Architekten Philipp Schaerer, der an beiden Schulen
lehrt. Verschiedene experimentelle Aufgabenstellungen
liegen den Arbeiten zugrunde. In allen nehmen das Spiel,
der Zufall, die Intuition und der Humor eine wichtige Rolle
ein. So interpretieren die Studierenden beispielsweise
alltagliche Objekte neu oder gestalten sie zu utopischen
Architekturentwuirfen um, oder sie lassen Fragmente

von Architektur-, Stadt- und Landschaftsaufnahmen in
neuen Bildkompositionen aufeinandertreffen. Um den
Gestaltungsprozess in Gang zu setzen, kann auch Sprache in
Form von fiktiven Wortverbindungen oder nach verschiedenen
Kategorien erstellten Wortlisten zum Einsatz kommen.
Experimentelle Kompositionstechniken bilden so einen
Schwerpunkt der présentierten Lehr- und Lernmodule. Das
Hauptinteresse liegt dabei auf dem Neuarrangieren von
vermeintlich Unvereinbarem. Zu sehen sind Bildkonstrukte,
die wenig mit der Realitat zu tun haben, aber plausibel und
realisierbar wirken.

STUDIOLO 3 — MARTIN HUBERMAN

Die Bezeichnung «Studiolo» verweist auf einen Raumtypus,
der aus dem Geiste des Humanismus in der Renaissance
entstanden ist. Studiolos dienten als private Studienrdume,
wurden jedoch flr ein Publikum inszeniert. Sie enthielten
haufig kunstvolle Intarsien, Gemalde, Skulpturen, kunsthand-
werkliche Gegenstande und Objekte aus der Natur. Dadurch
wurden sie zu Sammlungsrdumen mit quasi 6ffentlichem
Bildungsanspruch.

Der argentinische Architekt Martin Huberman wurde
eingeladen, sich im Rahmen der République Géniale mit
dieser architektonischen und gesellschaftlichen Form

VA VAO) e f S ®

Ausschnitt aus den Planen, nach welchen The Phantom Limb — Studiolo
gebaut wurde. © Martin Huberman (El Estudio Normal), 2018

Visualisierung der Positivform. © Martin Huberman (El Estudio Normal), 2018

Der Planungs- und Umsetzungsprozess wird offengelegt.
Martin Huberman beim Einrichten. Foto: zvg

eines Bildungsraums auseinanderzusetzen. Ausgehend

von dem beriihmten Studiolo des Grossherzogs Francesco |
de’Medici im Palazzo Vecchio in Florenz hat Huberman eine
architektonisch-kiinstlerische Neuinterpretation geschaffen.
Er préasentiert mit The Phantom Limb — Studiolo allerdings
keine zeitgendssische Version eines Studiolos, sondern einen
potenziellen Raum, der die Architektur selbst zum Thema hat.

Denn zu sehen ist ein Fragment des Studiolos von Francesco
| in seiner Negativform, definiert durch eine (leere)
Holzschalung, wie sie im Betonbau verwendet wird. Huberman

hat das Studiolo sozusagen entkleidet und zuriickgebaut bis
zum Moment kurz vor seiner Materialisierung. Die Hohlform
wird zum Miembro Fantasma, zum Phantomglied, das Fragen
zur Architektur und ihrem Herstellungsprozess aufwirft;
beispielsweise danach, wo in den heutigen Bauwerken das
Handwerk steckt. Gibt es dieses Handwerk noch und in was fiir
einer Beziehung steht es zum Bauprozess und dem Entwurf?
Indem Martin Huberman eine Schalungskonstruktion fiir
einen Betonbau ausstellt, thematisiert er konkret die Arbeit
von Ingenieur*innen und Zimmerleuten. Als urspriingliches
Handwerk der Zimmerleute wurde die Konstruktion von
Schalungen mittlerweile von Baumeistern vereinnahmt

und weitgehend standardisiert. Um die Eigenstandigkeit
dieses Handwerks hervorzuheben, liess Martin Huberman
von Buenos Aires aus nach einem hiesigen Unternehmen
suchen, das die Schalung baut, ohne dass er selbst

Einfluss auf die Konstruktion nimmt. Das Unternehmen
erhielt lediglich die Pldne im Massstab 1:50, 1:25, 1:5 und
Renderings (realitatsgetreue Visualisierungen) des Studiolos
sowie die Vorgabe, dass die Schalung mit faserarmiertem
Beton ausgegossen werden soll. Es fand sich schliesslich

ein Zimmermann, der den Auftrag zu den entsprechenden
Konditionen annahm. Seine Werkplane zur Schalung liegen im
Studiolo 3 aus.

Zu sehen sind ausserdem die Architekturpldne und
Visualisierungen von Hubermans Projekt sowie fotografische
Recherchen zu Betonschalungen aus Hubermans

Wohnort Buenos Aires. Sieht Martin Huberman in der
heutigen Architekturpraxis das handwerkliche Wissen am
Verschwinden? Steht hinter seinem Beitrag der Wunsch nach
mehr Handwerk und schlussendlich mehr Menschlichkeit
anstelle von standardisierten industriellen Prozessen? Sein
Studiolo in der République Géniale beantwortet diese Fragen
nicht, sondern stellt sie zur Diskussion, indem er mit The
Phantom Limb — Studiolo ein Bewusstsein fiir die verborgenen
Strukturen und Prozesse eines Bauwerks schafft.

STUDIOLO 4 — ARCHIVRAUM

Der Archivraum ist ein erweitertes Studiolo, in dem
Schriftstiicke, Fotos, Ton- und Videoaufzeichnungen

in szenischen Lesungen, Workshops und anderen
performativen Formen im Sinne einer «historisch informierten
Auffihrungspraxis» aktiviert werden. Mit dieser Bezeichnung
sind urspringlich Bemihungen gemeint, Musik vergangener
Epochen mit authentischen Instrumenten, historischer
Spieltechnik und im Wissen um die kiinstlerischen
Gestaltungsmittel der jeweiligen Zeit wiederzugeben. Der



KOLLEKTIVE KUNSTPRAXIS: FORENSIC ARCHITECTURE, EAT ART CORNER

LOUISE GUERRA ARCHIVE, RELAX, SUPERFLEX, U5 Essen als Kunst? Kunst als Essen? Mit zunehmendem

Nur nicht einsam, nein gemeinsam! Die République Géniale Interesse an der gesellschaftlichen Rolle der Kunst seit
versammelt finf hochkaratige kiinstlerische Kollektive, den 1960er Jahren etablierten sich Kochen und Essen

die sich auch in Bereichen ausserhalb der bildenden Kunst kurzerhand als Kunstpraxis. Die République Géniale erweist

bewegen. Denn kollektive Kunstpraxis ist nach Robert Fillious mit einem speziellen kiinstlerisch-kulinarischen Programm
Verstandnis eine Antwort auf die Frage nach den Entstehungs- der sogenannten Eat Art Referenz. Diese von Daniel Spoerri,

und Prasentationsbedingungen von Kunst. Gezeigt werden einem Schweizer Kiinstler und Freund Robert Fillious,

Werke und Arbeitsformen, welche die unterschiedlichen kreierte kiinstlerische Disziplin unterscheidet sich insofern
Prinzipien von kollektiver Zusammenarbeit befragen. Die von der «Haute Cuisine» als sie die Kochkunst als Teil der

finf Kollektive werden in dieser Dokumentation an anderer prozessorientierten Bildenden Kunst betrachtet. Das Kochen
Stelle ausfiihrlich beschrieben und kommen in verschiedenen als Urform der Transformation von Zustanden wird in der
Interviews zu Wort. République Géniale als eine «création permanente» verstanden.

In geheimnisvollen Zeremonien verwandeln sie Einfaches in
Kostbares, verabreichen Delikatessen und Wahrschaftes.

Der Eat Art Corner in der Planungsphase, © Studio Sansano, Bern

Der lebendige Archivraum, im Vordergrund die eindugigen Wiirfel von Robert Filliou République Géniale Eat Art Corner
Eins. Un. One. (1984), Foto: Sabine Burger i . 8 [ETOR [R e
3 Pl %—% Datum gez. Bauvorhaben
R 26.6.2018 |Umbau Container zu Strassenkiiche
. . . 1875018
Begriff wurde spater auf den Umgang mit Performancekunst S PSR
. - . . . . YT
adaptiert, deren Auffihrungen zumeist nur in archivalischer
» . . . . . Studio Sansano Architekten ETH SIA Kramgasse 5
Form Uberdauern. Die Arbeit mit Archiven wird daher X\ \ [ — " R
insbesondere im Performancekontext als eine kiinstlerische 12 ° i S
Strategie der Wiederauffuhrung praktiziert. Dadurch \ so0m 10,0 0

entsteht ein «living archive», das die vermeintlich «toten» Situation 1/500

Archivmaterialien zu neuem Leben erweckt. Nicht zuletzt

warten die Regale in diesem Raum darauf, im Laufe der

République Géniale gefillt und benutzt zu werden.

Beim Studiolo 4 handelt es sich entsprechend nicht um ein

totes Archiv, sondern um einen spielerischen Arbeitsraum. l:‘ 4 ; P
Dies wird anhand von 5'000 blauen, roten, gelben, schwarzen : (
und weissen Wiirfeln in unterschiedlichen Grossen deutlich, ‘
die Uber den Boden verstreut sind. Sie weisen auf jeder Seite

nur einen Punkt auf: Eins. Un. One. heisst denn auch die
Installation Robert Fillious von 1984. Dazu schrieb er: «Ein
zuféalliger Wurf von 5'000 Wiirfeln oder mehr auf eine ebene | L
Flache in der Hoffnung, dass sich so zumindest der flichtige Detail 1 Bohrungen Sanitar 1/10 S
Eindruck einer Verflechtung oder Identitat des gesamten 1

Kosmos ergibt». In der République Géniale wurden die Wiirfel Q _L L_
gemass dieser Spielanweisung in einem Wurf auf den Boden
ausgestreut. Das Werk Eins. Un. One. steht somit exemplarisch
fir den Archivraum: Erst das konkrete Handeln macht die Idee
lebendig. Genauso verhélt es sich mit dem Archivgut dieses
Studiolos, das im Rahmen der République Géniale aktiviert
wird.

Studio Fassaden 1/50 Innenausbau 1/50 ’ s
Sansano
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POIPOIDROM
Do 16.08.,18h30

CAYl FESTPROGRAMM,
PERFORMANCES UND AKTIONEN

AUSRUFUNG DER REPUBLIQUE GENIALE
Frieder Butzmann

SRVl [OUISE GUERRA ARCHIVE:
Freestyle Performance
Session mit Johannes Willi
Sd OBERKREUZBERGER
NASENFLOTENORCHESTER —
Der Grindchor
BVl FAHNENSCHWINGER VEREINIGUNG
Region Bern

IEXL] ALISON KNOWLES:
«Make A Salad» (1962)

EAT ART: EIDIA Paul Lamarre &
Melissa Wolf, New York

LIVE
ART

STUDIOLO 1

Fr 17.08.,12h - 12h30
IEXL] HORS D’CEUVRE: Mind Opener,
Translations - comme man-ceuvre
dans un processus de création
Valentine Verhaeghe

POIPOIDROM
Fr 17.08.,12h - 16h30

IEXL] FOOTNOTE SERVICE:

SOME TRADE

Adam Linder, Stephen Thompson,
Justin Kennedy, Brooke Stamp

POIPOIDROM
Sa 18.08.,14h - 15h

EXE] FLUXUKALISCHE GESANGE
Frieder Butzmann

POiPOIDROM
So 19.08.,11h-11h30

EX2] JOSEPH BEUYS: JAJA JAJA NEE
NEE NEE NEE
Dorothea Schiirch

POiPOIDROM
So 19.08.,12h - 13h

LIMMORTELLE MORT

DU MONDE N°1

Valentine Verhaeghe, Michel Collet,
Guillaume André, André Eric Létourneau,
Michaela Wendt, Klara Schilliger

AUSSTELLUNG LOUISE GUERRA ARCHIVE,
POiPOIDROM
So 19.08.,15h - 16h

FUTURESPECTIVES, DRESS AS LG LG
AS A DRESS
Louise Guerra Archive, Hannah Horst

TEA
CHI
NG &
LEAR
NING

EAT ART CORNER, MUSEUMSGRABEN

Sa 18.08.,10h - 17h

LEARNING BY BUILDING -
BAU EINES SARASANIZELTES
Matthias Liithi, Sam Briingger,
Verein Ourdoortech

EAT ART CORNER, MUSEUMSGRABEN

So 19.08.,10h-17h

XX LEARNING BY BUILDING -
BAU EINES SARASANIZELTES
Matthias Liithi, Sam Briingger,
Verein Ourdoortech

VER
MITT
LUNG

IN DER REPUBLIQUE GENIALE

So 19.08.,11h-12h

OFFENTLICHE FUHRUNG
Etienne Wismer




EROFFNUNG

- Video
Eréffnung der République Géniale, Kunstmuseum Bern, 16.08.2018
Prospektiv Film, Bern

République
Géniale

V08, - 11.90.2018

BANIPE
TERTRALE
EERN

Frieder Butzmann ruft die République Géniale anlasslich der Eréffnung aus,
16.08.2018, Foto: Sabine Burger

Die Fahnenschwinger Vereinigung Region Bern demonstriert mit der
Fahne der République Géniale eine modulare Choreografie, 16.08.2018,
Foto: Sabine Burger

Die Freestyle Performace Session von Johannes Williim Rahmen von
Louise Guerra Archive bot Ratsel und Amiisement: Was macht denn
plotzlich der Bér hier?, 16.08.2018, Foto: Sabine Burger

Das Oberkreuzberger Nasenflotenorchester: Der Grindchor aus Berlin
spielte Klassiker der Popmusik im ungewohnten Format, 16.08.2018,
Foto: Sabine Burger

Derweil wird auf der Galerie im Atelier 5-Bau fleissig Salat geristet.

Dokumentation der Performance Alison Knowles, Proposition #2:
Make a Salad,18.08.2018, Foto: Sabine Burger


https://www.youtube.com/watch?v=wq_ets_OVYI 
https://www.youtube.com/watch?v=wq_ets_OVYI

Mit vereinten Kréften richten die Belegschaft des Kunstmuseum Bern
und Mitglieder der Bernischen Kunstgesellschaft BKG einen riesigen
Salat zur Verkéstigung des Publikums an. Dokumentation der
Performance Alison Knowles, Proposition #2: Make a Salad, 18.08.2018,
Foto: Sabine Burger

Das (nun nicht mehr) geheime Salatsaucenrezept der Direktorin

Nina Zimmer macht die Mischung aus. Dokumentation der Performance
Alison Knowles, Proposition #2: Make a Salad, 18.08.2018,

Foto: Sabine Burger

Es wird angerichtet! Dokumentation der Performance Alison Knowles,
Proposition #2: Make a Salad, 18.08.2018, Foto: Sabine Burger

Paul Lamarre und Melissa Wolf von EIDIA wahrend
ihrer Performance im Eat Art Corner, 16.08.2018,
Foto: Sabine Burger

Republia gglatsaucen-
Rezept von
Nina Zimmer

Foto: Sabine Burger

Hier ist es jetzt: das nun nicht mehr geheime Rezept der
legendéren Salatsauce von Nina Zimmer. Wem es bei der
Er6ffnung geschmeckt hat oder wer einfach nur schon davon
gehort hat, kann das Dressing nun selber anrichten.

Gibt 50 ml Sauce, mit Wasser auf 75 ml aufgefiillt reicht
fir 1 Salatkopf (2 Portionen )

3 EL 0L, Schuss Sesamél, 1 EL helles Hatcho Miso,

1 EL Sojasauce, Saft von 1/2 Zitrone, 1 TL Senf,

Pfeffer, Prise Gemisebouillon, 1 kleine Knoblauchzehe,
1 cm Ingwer gepresst

Guten Appetit!




HORS D’CEUVRE: MIND
OPENER, TRANSLATIONS -
COMME MAN-CEUVRE
DANS UN PROCESSUS

DE CREATION

VALENTINE VERHAEGHE

Lecture zu L'Immortelle Mord du Monde

FOOTNOTE SERVICE:
SOME TRADE

ADAM LINDER, STEPHEN THOMPSON, JUSTIN KENNEDY,
BROOKE STAMP

Funf Stunden lang setzt sich der Performancekiinstler

Adam Linder gemeinsam mit zwei Tanzer*innen und einem
Musiker mit Wanden rempelnd, bedréangend auseinander.
Footnote Service: Some Trade ist ein nicht monetérer Handel
zwischen der Galerie Hannah Hofmann in Los Angeles und der
République Géniale, in Zusammenarbeit mit der Kunsthalle
Bern.

Adam Linder, Footnote Service: Some Trade, 17.08.2018, Fotos: Sabine Burger J



LEARNING BY BUILDING -
BAU EINES SARASANIZELTES

MATTHIAS LUTHI, SAM BRUNGGER, VEREIN OUTDOORTECH

Der «Gegenstand der Erkenntnis» besteht bei Robert Filliou
aus den anspruchslosesten Materialien. So schitzen wir den
Eat Art Corner mit ausgemusterten Blachen und Seilen vor
Sturm und Regen. Gemeinsam mit ehrenamtlichen Mitgliedern
des Vereins Outdoortech bauen wir im Museumsgraben ein
Sarasanizelt — learning by building: Die Freunde der Pionier-
Technik zeigen uns, wie mit wenig Material und geringem
Aufwand ein temporares Haus entstehen kann. Eine leichte,
fast schwebende Konstruktion, die alle Regeln des Handwerks
und der Baukunst erfullt.
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JOSEPH BEUYS:
JA JA JA JA NEE NEE
NEE NEE

DOROTHEA SCHURCH

Dorothea Schiirch verlegt ihr Forschungsprojekt Ecoute
élargie in die République Géniale und fihlt und hért sich in das
monologisierende Beuys’sche Ja Ja Ja Ja Nee Nee Nee Nee aus
dem Jahre 1968 ein. Das Forschungsprojekt Ecoute élargie
widmet sich der «leeren Stimme», die alle Aspekte der Stimme
jenseits von Sprache meint. Im Gegensatz zur herkémmlichen
musikwissenschaftlichen Forschung, in der hauptsdchlich
Strukturelles im Vordergrund steht, ldsst das «erweiterte
Héren» — so die Ubersetzung des Begriffes écoute élargie —
aussermusikalische Konnotationen zu. Das flihrt mittels
performativer Transkription (nicht zu verwechseln mit dem
«re-enactment») zu einer Neubewertung der Avantgarde.

Kathleen Biihler hat die Kiinstlerin zu ihrer Performance-Serie
befragt, welche sie am 19.08.,am 13.10. und am 01.11. in der
République Géniale auffiihrte.

Kathleen Biihler: Was zeigst du uns im Rahmen der
République Géniale?

Dorothea Schirch: Mit dem Teil | der dreiteiligen Performance-
Serie im Rahmen der République Géniale werde ich eine
Einfihrung in mein Forschungsprojekt «Leere Stimmen, vor-
und nachsprachliche Transformationsprozesse der Stimme»
geben. Die Performance-Serie steht im Zusammenhang mit
dem Forschungsschwerpunkt Ecoute élargie der Hochschule
der Kiinste Bern und also mit meinem Dissertationsprojekt zu
experimentellen Stimmkiinsten in der Musik nach 1945. Dabei
geht es vor allem um Tonbandkompositionen fiir Stimmen,
unter anderem die ultra-lettristische poésie physique von Gil
Wolman (1929-1995). Fir die République Géniale wurde das
Tonbandstiick von Joseph Beuys Ja Ja Ja Ja Nee Nee Nee Nee
aus dem Jahr 1968 ausgewahlt.

Handelt es sich dabei um eine Wiederauffiihrung nach
strenger Vorgabe — ein sogenanntes Re-Enactment — oder
eine freie Interpretation der historischen Performance?
Weder noch. Fiir die Performance-Serie habe ich das
Teaching and Learning as Performance Art von Filliou
erweitert mit Listening and Relating as Performance Art.

Dorothea Schiirch, Joseph Beuys: Ja Ja Ja Ja Nee Nee Nee Nee, 13.10.2018, Foto: Kunstmuseum Bern

Meine Forschungen finden in einem portablen Audiostudio
mit Lautsprechern, Mikrophon, Kopfhérer etc. statt. Im

Studio entsteht etwas Drittes, von mir als «Forschungsmusik»
bezeichnet, es ist weder Re-Enactment noch Interpretation,
auch keine Auffiihrung, sondern eher eine performative
Transkription.

Wie hast du das Stiick erarbeitet? Was ist besonders wichtig
zu wissen?

Meine Forschungsmethode ist speziell auf diese
Tonbandstiicke zugeschnitten: Mit dem Audioscoring
untersuche ich ausschliesslich Tonbandstimmen. Diese
Stimmen sind meistens direkt als technische Schrift mit
einem Tonband aufgezeichnet worden und es existiert fiir sie
keine herkdmmliche Partitur in einer symbolischen Schrift —

lesen, also decodieren, kann die «Tonbandschrift» nur ein
Tonband. Fur die von mir entwickelte Forschungsmethode
des Audioscorings ist das Tonband eine mediale Partitur,
eine Partitur, die gehért wird und nicht eine die vom Blatt
gelesen wird. Anhaltspunkte fir die Stimmproduktion
werden also nicht gelesen sondern gehort. Das Studio-Labor
ermdglicht mir mit der eigenen Stimme auf dem Hintergrund
der Tonbandstimme zu experimentieren, diese einander
anzundhern und die Tonbandstimme von «innen», von ihrer
Stimmphysiologie und von ihrem medialen Charakter her zu
analysieren, indem sie erarbeitet und erprobt wird. «H&ren-
Machen» ist typisch fiir das Audioscoring — das wiirde Filliou
vielleicht gefallen: Sing-Along als Forschungsmethode... Auf
diese Weise dient die Tonbandstimme der aktuellen Stimme
als Vorlage — der Maschinenscore wird zur Partitur, zur
akustischen Partitur, zum Audioscore. Das «Logbuch»,


https://www.republiquegeniale.ch/de/ganzes-programm/joseph-beuys-ja-ja-ja-ja-nee-nee-nee-nee-372-2.html
https://www.republiquegeniale.ch/de/ganzes-programm/joseph-beuys-ja-ja-ja-ja-nee-nee-nee-nee-372-2.html

eihe: links: die acht priny

das ich im Rahmen dieses Erarbeitungsprozesses fiihre, ist
das entscheidende Forschungswerkzeug.

Auf was freust du dich dabei besonders?

In der République Géniale wird meine Forschungsmethode
auf ein Tonbandstiick ohne jede ultra-lettristischen
Stimmextravaganzen angewendet: Ja Ja Ja... ist geradezu das
Gegenteil davon — Frage ist, ob und wie sich das Audioscoring
auf das Stlck adaptieren lasst und was dabei herauskommt...
ganz im Sinne von Fillious «bien fait, mal fait, pas fait».

Inwiefern denkst du bezieht sich dein Beitrag auf Robert
Filliou?

Ich erinnere mich im Centre Pompidou in Paris das
merkwirdige Display von Principe d’équivalence aus
dutzenden von roten Puppensocken gesehen zu haben.

Mir kam es vor wie eine Assemblage eines Puppenhauses,
verkleinert, modellhaft, zusammengeschustert. Mein Studio
ist auch ein Modell eines Studios und das Prinzip «bien fait,
mal fait, pas fait» kommt tatsachlich zur Anwendung, denn
Gelingen, Misslingen und das was nicht gemacht wurde sind
tatsachlich wichtige Kategorien des Audioscoring.

Was ware das ideale Publikum fiir dich?

Fir République Géniale sollte auch hier das Principe
d’équivalence gelten: bon publique, mauvais publique, pas
de publique.

Was verkorpert deiner Meinung nach eine «Geniale Republik»?
Anarchie, Spiel, Wortgefechte, bricolage und bricollége...




FLUXUKALISCHE
GESANGE

Frieder Butzmann, Fluxukalische Gesange, 18.08.2018, Foto: Roger Ziegler

FRIEDER BUTZMANN

Frieder Butzmann interessiert sich als gelernter Crachmacheur
und Liebhaber wunderschdner Riickkopplungen stark fiir die
gewdhnliche Dingen des Alltags und das Leben der Menschen

darin. Am diesen Tag singen er oder seine elektrischen
Apparaturen in Ton und Bild. Es geht um selbstreferentielle
Schallplattenmusik, die Berliner Ringbahn, aber auch um den
Tau des Kaffeeduftes, ebenso sind ein Song von Pierre Boulez
und digital gehechselte Sprachfetzen von David Bowie zu héren.




L'IMMORTELLE MORT DU
MONDE (N°1)

VALENTINE VERHAEGHE, MICHEL COLLET, GUILLAUME
ANDRE, ANDRE ERIC LETOURNEAU, MICHAELA WENDT,
KLARA SCHILLIGER

Eine Produktion von Montagne Froide mit Valentine Verhaeghe,
Michel Collet und Gasten. Schweizerische Erstauffiihrung

des «Auto-Theater» von Robert Filliou, das er seinem Freund,
dem Kiinstler Daniel Spoerri widmete. Zu Grunde liegt eine
schachbrettartige Spielanweisung fiir zehn Kiinstler*innen,
Musiker*innen, Tanzer*innen, Literaten und Zirkus-Artist*innen,
die sich zufallsbestimmt durch verschiedene emotionelle
Zustande existentiellen Fragen stellen: Warum bin ich hier?

Ich bin hier, weil..

Valentine Verhaeghe, Michel Collet, Guillaume André, André Eric Létourneau,
Michaela Wendt, Klara Schilliger, LImmortelle Mort du Monde (n°1), 19.08.18,
Fotos: Sabine Burger



Valentine Verhaeghe, Michel Collet, Guillaume André, André Eric Létourneau,
Michaela Wendt, Klara Schilliger, LImmortelle Mort du Monde (n°1), 19.08.18,
Fotos: Sabine Burger



Valentine Verhaeghe, Michel Collet, Guillaume André, André Eric Létourneau,
Michaela Wendt, Klara Schilliger, LImmortelle Mort du Monde (n°1), 19.08.18,
Fotos: Sabine Burger



LOUISE GUERRA ARCHIVE:

FUTURESPECTIVES

JOHANNES WILLI:

FREESTYLE PERFORMANCE SESSION
HANNAH HORST:

DRESS AS LG LG AS A DRESS, TEEZEREMONIE

Louise Guerra war eine fiktive, kollektive Kiinstlerin, die
zwischen 2013 und 2017 in unterschiedlichen Konstellationen
und mit unterschiedlichen Medien als Agentin gegen
Individualismus und Autorschaftsglauben in der Kunst in
Erscheinung trat. Die Ausstellung FUTURESPECTIVES des
Louise Guerra Archives (LGA) setzt sich damit auseinander,
wie zuklinftig mit dieser fiktiven, kollektiven Biografie
umgegangen werden kann. In sechs Veranstaltungen wird

das Archiv aktiviert: verschiedene Kiinstler*innen, Vermittler*
innen, Kurator*innen und Archivar*innen sind eingeladen,
performativ mit dem Nachlass Louise Guerras zu interagieren.
Damit wirdder Ausstellungsraum sowohl zum Prdsentations-,
Produktions- als auch zum Reflexionsort.

In einem Erlebnisbericht reflektieren Chantal Kiing und
Kathrin Siegrist vom Louise Guerra Archive die Potentiale
dieser performativen Anlage von FUTURESPECTIVES.

Archiv und Narrativ
Chantal Kiing und Kathrin Siegrist, LGA

«Mit 17 hatte Louise ihre erste Reise unternommen: sie war
von zu Hause ausgerissen, in die Schweiz gefahren und lber
den Sankt Gotthard-Pass gewandert. Mit zwanzig hatten es
ihr asiatische Schriften angetan und sie beschloss, Sprachen
zu studieren (unter anderem Sanskrit und Chinesisch). Als
sie 1891 Geld erbte, bereiste sie eineinhalb Jahre lang Indien.
Danach kehrte sie nach Paris zurlick. Nach Abschluss ihrer
Ausbildung erhielt sie ein Engagement als Sopranistin in
Indochina. Anschliessend ging sie als Theaterleiterin nach
Tunis.»

Louise Guerra, Chapter 12, ANTIBIOGRAFI (Performancescript)

«Zwei Jahre lang studierte ich Englisch, als ich als Hilfskraft bei
der Coca Cola Co. von Los Angeles arbeitete. Spéater studierte
ich Okonomie an der U.C.L.A. und verdiente meinen Unterhalt
durch allerhand Jobs (Nachtwéachter, Hilfskellner, usw...
schliesslich wissenschaftlicher Assistent). Ich brach mit dem
Kommunismus, als Tito aus der Kominform ausgeschlossen

Louise Guerra Archive, FUTURESPECTIVES, Foto: Dominique Uldry

wurde. Seitdem habe ich mich auf keine politische Aktivitat
mehr eingelassen. Gandhi. Ich heiratete Mary. Drei Jahre
spater wurden wir geschieden (...)»

Robert Filliou, Teaching and Learning as Performing Arts, 1970.
S.8

In der Arbeit ANTIBIOGRAFI vermischt Louise Guerra
verschiedene Geschichten aus Leben von historischen
Louisen, um auf die Paradoxie einer «Biografie» als lineare
Erzahlung, aus welcher Erklarungen fiir ein klinstlerisches
Werk eines Subjekts geschopft werden, hinzuweisen. Die
Lebensgeschichte von Robert Filliou, wie er sie in seinem Buch

Teaching and Learning as Performing Arts kurz zusammenfasst,

klingt spannenderweise ebenso collagiert wie diejenige
Louises, obschon ihre fiktionalisiert ist. Doch genau diese
Frage nach Fiktionalisierung und Geschichtsschreibung
erscheint hierbei als zentral fiir eine Auseinandersetzung
mit Louise Guerras Arbeiten. Wie kdnnen wir je bestimmen,
welche «Biografie» nun mehr Fiktion enthalt; diejenige
Fillious oder diejenige Guerras? Und was bedeutet das eine
oder andere fir die Rezeption ihrer Werke? Wir behaupten;
gar nichts, oder besser, wir messen das Potenzial von Louise
Guerra und Robert Filliou an der Wirkkraft und Spannung, die
eine Auseinandersetzung mit ihren Arbeiten postmortem (?)
entfalten kann.

In diesem Sinne schliesst das Programm FUTURESPECTIVES
an den Versuch an, die République Géniale von Robert Filliou
entstehen zu lassen und als Idee zu befragen. Dabei ist das

Louise Guerra Archive, Freestyle Performance Session mit Johannes Willi
im Rahmen der Er6ffnung der République Géniale, 16.08.2018,
Foto: Kunstmuseum Bern

Louise Guerra Archive (LGA) als «living archive» gedacht,
welches nicht nur aktiviert und rezipiert werden kann;
es verandert und erweitert sich selbst in und mit diesen
Befragungen, Reenactments und Weiterentwicklungen.

Somit werden die Kiinstler*innen, Vermittler*innen,
Kurator*innen und Archivar*innen, welche an den
Fortschreibungen arbeiten, Teil des Archivs und der
Geschichtsschreibung von Louise Guerra. Dies ist nicht
neuartig; es bedeutet nur ein Umdenken, welches die
Autorinnen*schaft und Beteiligung der verschiedenen
Akteur*innen an der Produktion von Geschichte(n)
thematisiert. Das LGA ist ebenso ein «archive-as-artwork»;
das Archivieren wird zur kiinstlerischen Praxis, welche in
ihrer Neuformulierung von Bedeutung, Bewertung, Struktur
und Koharenz das Archiv als ordnende und verordnende
Institution befragt.

Das LGA wurde bereits in zwei Sessions aktiviert: Johannes
Willi hat in einer Freestyle Performance Session das Inein-
andergreifen territorialer Aspekte des Kérperlichen aufge-
griffen, indem er im Béarenkostim das Archiv der Louise
Guerra «verdaute». Hannah Horst thematisierte mit einer
Teezeremonie, DRESS AS LG LG AS A DRESS, die Gastfreund-
schaft sowie das gemeinsame Aufnehmen von Flissigkeit
und hat damit das Nachdenken lber Kollektivitat, Fluiditat
und Interdependenz — drei zentrale Themen Louises —
angeregt. Wir freuen uns auf vier weitere Sessions!



Louise Guerra Archive, Dress as LG LG as a Dress, Teezeremonie mit Hannah Horst,
19.08.2018, Fotos: Sabine Burger




16. August 2018, Vernissage République Géniale im Kunst-
museum Bern.

Ich habe mich entschieden, nicht an die Vernissage nach
Bern zu fahren. Mich strengt das Spektakel an, und es macht
mich konfus. Da ich am linken Ohr fast nichts mehr hére, sind
Gesprache in solchen Situationen ausserst schwierig. Und das
Networking in diesem Format liegt mir nicht.

Statt dessen habe ich mich entschieden, fiir diesen Abend,
wahrend der Zeit der Vernissage, eine Zweigstelle von Robert
Fillious La Cédille qui sourit / die Cedille die lacht zu er6ffnen
(Cedille: im Franzdsischen gebrauchtes Hakchen unter

dem Buchstaben C, das seine Aussprache als stimmloses s
bezeichnet).

La Cédille qui sourit, Villefranche-sur-mer, 1966

La Cédille qui sourit am Ziriberg unter dem Baum d. E., Foto: Christine Cadotsch

Im Sommer 1965 griinden Filliou und Georges Brecht eine Art
Atelier-Boutique, heute wiirde man sagen Nicht-Boutique, weil
sie nie im Handelsregister aufgenommen wurde, und immer
geschlossen blieb. La Cédille wurde nur geéffnet auf Nachfrage
von Leuten, die nach Villefranche-sur-mer zu Filliou, seiner
Frau Marianne und zu Brecht zu Besuch kamen. Sie lebten
damals alle finanziell in dusserst prekdren Verhaltnissen.

La Cédille qui sourit wurde entworfen als internationales
Zentrum der permanenten Kreation. Dort wurden Spiele
gespielt, Objekte erfunden, es wurde gewirfelt, Kontakte zu
Klein und Gross hergestellt, man trank und sprach mit den
Nachbarn, man produzierte Gedichte, Bildratsel, die man

per Post verkaufte. Eine Anthologie von Missverstandnissen
und von Witzen wurde zusammengestellt. Ausgehend

von dieser Sammlung begannen sie Filme herzustellen,
Szenarien, die eine Minute dauern. Sie schafften es auch,
einen Weihnachtsmarkt in Paris zu organisieren, wo sie mit
Dutzenden anderer Kiinstler*innen kleine, billige Kunstobjekte
realisierten und verkauften, die man mehr als Geschenke, denn
als Kunstwerke betrachten muss. Im Méarz 1968 beschlossen
sie La Cédillle zu schliessen.

16. August 2018, Vernissageabend der République Géniale
im Kunstmuseum Bern. Sarah, meine Frau, und ich sind bei
Freunden in ihrem Schrebergartenhduschen eingeladen. Wir
eroffnen die Zweigstelle La Cédille qui sourit am Zuriberg mit
einer Flasche Rosé. Die Erkenntnis lasst nicht lange auf sich
warten. Fillious Ratschlag, den er selber gegeniiber Marcel
Duchamp gedussert hat, lautet: stell dich nicht in Duchamps
Tradition, sondern macht etwas ganz anderes!
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STUDIOLO 1

Di 21.08.,18h - 17h

IR MICROCLIMATE ETHNOGRAPHY
(A MONUMENT FOR HERMANN
BURGER)

Sascha Roesler

POiPOIDROM
Do 23.08.,17h30 - 20h

X sYMPoSIUM EIN METER UBER
DEM BODEN
Michel Collet, Felicity D. Scott

POIPOIDROM
Fr 24.08.,9h30-17h30

B sYmMPoSIUM EIN METER

UBER DEM BODEN

Milica Topalovic, Philip Ursprung, Char-
lotte Malterre-Barthes,

Wulf Béer, Sascha Roesler

HODLERSTRASSE

Sa 25.08.,10h-11h15

¥l SYMPOSIUM EIN METER UBER
DEM BODEN: ORTSBEGEHUNG
Jeanette Beck, Beate Engel,
Ursula Stiicheli, Marie-Anne
Lerjen

POIPOIDROM
Sa 25.08.,11h30 - 12h
(%7 SYMPOSIUM EIN METER
UBER DEM BODEN:
ABSCHLUSSDISKUSSION
Jeanette Beck, Beate Engel,

Ursula Stiicheli, Marie-Anne
Lerjen

VER
MITT
LUNG

IN DER REPUBLIQUE GENIALE
Di 21.08.,19h - 20h

OFFENTLICHE FUHRUNG
Etienne Wismer

IN DER REPUBLIQUE GENIALE
Mi 22.08.,12h30 - 13h

KUNST UBER MITTAG
Magdalena Schindler

IN DER REPUBLIQUE GENIALE

Sa 25.08.,10h30 - 12h30

EX] ARTUR KINDER-KUNST-TOUR
Workshop fiir Kinder von

6-12 J. mit Anina Biischlen und
Sibylle Schelling

IN DER REPUBLIQUE GENIALE

So 26.08.,11h-12h

OFFENTLICHE FUHRUNG
Cornelia Klein

EAT
ART

EAT ART CORNER

Do 23.08.,20h-21h30

EXE] EAT ART: FROZEN/UNFROZEN
Katja Jug

EAT ART CORNER

Fr 24.08.,10h - 18h30

CKE) EAT ART: FROZEN/UNFROZEN
Katja Jug

EAT ART CORNER

Sa 25.08.,10h - 14h

EXE] EAT ART: FROZEN/UNFROZEN
Katja Jug

LIVE
ART

POiPOIDROM
Fr 24.08.,18h30 - 19h30

THE DIFFICULTY WITH A TREE
Mary Ellen Carroll (MEC Studios,
New York)




MICROCLIMATE
ETHNOGRAPHY
(A MONUMENT FOR
HERMANN BURGER)

SASCHA ROESLER

Tobacco barns are both highly localised and globalised
building types with numerous regional variants in different
locations around the world. They are, to use a phrase by

the Swiss writer and tobacco fetishist Hermann Burger, the
«tobacco cathedrals» of the globalised tobacco production,
which spread around the world since the second half of

the 19th century. The exhibition highlights the large-scale
tobacco barns in the plantation belt around the city of Medan
(Sumatra, Indonesia). In these structures, tobacco leaves

are hung to dry. This causes the leaves to undergo curing, a
biochemical refinement process in which water and farina

is drawn out of them through a drying procedure that lasts
between 17 and 21 days. Based on fieldwork conducted in the
former Swiss colonial plantation «Helvetia», the mechanisms
of controlling the microclimates have been investigated.

Sascha Roesler, A Monument for Hermann Burger, Foto: zvg




SYMPOSIUM «EIN METER
UBER DEM BODEN - KLIMA
UND TERRITORIUM AUS
DER PERSPEKTIVE DER
REPUBLIQUE GENIALE»

Das Symposium bringt Wissenschaftler*innen, Architekt*innen
und Kinstler*innen zusammen, die sich mit Fragen von

Klima und der wirtschaftlichen und politischen Organisation
von Territorien auseinandersetzen. Robert Filliou, der die
République Géniale kreiert hat, und seine Generation haben
darauf gedrangt, die Organisation von Raum nicht nur als
asthetischen Auftrag, sondern als Teil einer sozialen Praxis

zu begreifen, die sich in einer rapide verdndernden Umwelt
abspielt. Die Notwendigkeit, Architektur als aktive Akteurin in
Gesellschaft und @kologie zu verstehen, hat sich seither nur
verscharft. Das Symposium bietet Raum, um neue Erkenntnisse
zu verhandeln und der Offentlichkeit vorzustellen.

SYMPOSIUM «ONE METER

ABOVE GROUND - CLIMATE

AND TERRITORY VIEWED

FROM THE PERSPECTIVE

OF THE REPUBLIQUE Soraposum i et doer do Bodk, 208116, ot Maigmu B e e

G E N I LE Angeregte Diskussion zum Abschluss. Symposium Ein Meter tiber dem Boden, 23.—25.08.2018, Foto: Kunstmuseum Bern
A »

The symposium brings together scientists, architects and
artists who deal with questions of climate and the economic
and political organization of territories. Robert Filliou, who
created the République Géniale, and his generation insisted
upon recognizing the organization of space not just as an
aesthetic task but as part of a social practice that takes place

in a rapidly changing environment. Since then, the necessity of
understanding architecture as an active player in society and
ecology has only intensified. The symposium provides a platform
for discussing new insights and presenting these to the public.

-> Programm / Program
-> Abstracts der Referent*innen / Abstracts of the speakers
-> Biografien der Referent*innen / Biographies of the speakers
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EAT ART:
FROZEN/UNFROZEN

KATJA JUG

Die Arbeit Frozen/Unfrozen beschreibt unterschiedliche
Aggregats- und Seinszusténde. Sie handelt vom
Wechselspiel des Einfrierens und Auftauens, vom
Erstarrenlassen und dem Wiederfreigeben. Im Fokus steht
die alte Praxis des Vorkochens von Speisen und die daran
anschliessenden Transformationsprozesse. Die erste
Transformation vollzieht sich mit dem Vorkochen, die zweite
geschieht wihrend des Einfrierens und wéhrend der dritten

Verwandlung, dem Auftauen, wird die gefrorene Speise
freigegeben und beim Zubereiten zurlick in die Gegenwart
geholt. Vorkochen, Abpacken, Vakuumieren und das darauf-
folgende Einfrieren sind Arbeitsschritte auf dem Weg zur
Konservierung von Speisen. Das Ritual des Vorkochens

und Einfrierens interessiert mich als Teil eines Reenactments
von Kochritualen, wie sie meine kroatischen Eltern in den
1980er Jahren in der Schweiz praktiziert haben.

Mit Frozen/Unfrozen werden vier Gerichte serviert, die

im Vorfeld von République Géniale vorgekocht wurden.
Eines dieser Gerichte ist Duved, das in den 1980er Jahren
unter Gastarbeitern aus dem siidbalkanischen Raum
verbreitet war. Das Wort Buved kommt aus dem Tiirkischen
und bedeutet Eintopf. Auch in der Schweiz wurde dieses
einfache und nahrhafte Gericht von Migrant*innen aus

den Ldndern Slowenien, Kroatien, Serbien, Bosnien-
Herzegowina, Mazedonien, Albanien, Kosovo, Bulgarien und
Griechenland gerne gegessen. Im Akt des Vorkochens zeigt
sich das Bediirfnis, fiir ein zukiinftiges Ereignis, ob geplant
oder unvorhergesehen, vorbereitet zu sein. Mit dem
Reenactment des Vorkochens und Einfrierens von vier
Speisen wird eine Umverteilung von Zeit und Zustdnden
vorgenommen. Eingefrorenes wird hervorgeholt, aufgetaut
und auf seinen aktuellen Zustand gepriift.

Insgesamt vier Mal ist Katja Jug an der République Géniale
mit ihrem performativen Eat Art-Projekt Frozen/Unfrozen
aufgetreten. Meret Arnold hat mit der Kiinstlerin (ber ihre
Arbeit gesprochen.

Meret Arnold: 2013 hast du das Hermes Kochbuch heraus-
gegeben,in dem es um die Verbindung von Essen und
Erinnerung geht. Knlipft Frozen/Unfrozen daran an?

Katja Jug: Das Hermes Kochbuch bildet eine ergiebige Quelle
in meiner Arbeit. Die Figur des Hermes, der Schutzgott der
Reisenden, drangt sich mirimmer wieder auf, weil er stets in
Bewegung ist. Er ist weder «Frozen» noch «Unfrozen», sondern
dazwischen. Als Bote liberbringt er nicht nur Nachrichten,
sondern auch Erleuchtung. «lch werde mein eigener Hermes
sein», wurde fiir mich quasi zum Leitspruch: Reisen und dabei
zu neuen Einsichten gelangen. Frozen/Unfrozen ist aber eine
eigenstandige Arbeit, in der andere Erfahrungen genauso

ihre Spuren hinterlassen haben. Auf einer Chinareise im
letzten Jahr begann ich mich beispielsweise mit Gegenséatzen
zu beschéftigen, so mit den Gegensatzen von heiss und

kalt in Bezug auf das Klima. Im Stden Chinas haben die
Bewohner*innen keine Heizungen. Mich interessierten die
Einstellung und der Umgang mit der Kalte, bei dem natiirlich
auch das Essen ein bedeutender Teil ist.

Auf was bezieht sich der Titel Frozen/Unfrozen?

Die Worter «Frozen» und «Unfrozen» bezeichnen Aggregats-
aber auch im metaphorischen Sinne Seinszusténde. Es gibt
ein Spannungsverhéltnis zwischen dem Kochen und
kérperlich-seelischen Zustdnden, das mich interessiert.
Der Titel spricht aber auch ganz praktische Fragen der
Produktion an: Wie kann ich die Speisen auf einen gewissen
Zeitpunkt hin herstellen und servieren?

- Video

Katja Jug, Frozen/Unfrozen, Tag 2, Performance Buved, 24.08.2018, Video: zvg
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- Video
Katja Jug, Frozen/Unfrozen, Tag 2, Performance Duved, 24.08.2018, Video: zvg

Du hast die Arbeit als Reenactment bezeichnet. Was meinst
du damit?

Das Vorkochen, Einfrieren und Auftauen wurde fir mich zu
einer Form der Erinnerung. Es ist eine Wiederauffiihrung von
Alltagspraktiken, die ich aus den 1980er Jahren kenne. Damals
war das Einfrieren modern. Heute sind eher wieder altere
Techniken prasent, wie die makrobiotische Kiiche oder das
Fermentieren. Das Kochen und die Erndhrung sind auch ein
Spiegel der Gesellschaft. Die verschiedenen Techniken und
Lehren tauchen auf und verschwinden. Sie wiederholen sich,
aber unter veranderten Umstanden.

Zwei Schauspieler*innen servieren das von dir zubereitete
Essen performativ, indem sie zum Beispiel die Zutaten der
Speisen laut ausrufen: Knoblauch! Tomaten! Olivendl! Wie
wichtig ist dir die Sprache?

Sehr wichtig. Der Klang der Sprache aktiviert ein anderes
Sinnesorgan. Er erfillt die aus ihrem gefrorenen Zustand
befreiten Speisen mit Leben. Das Bild, der Geschmack, der
Klang und die Bewegung der beiden Schauspieler*innen
kommen in einem Raum zusammen.

Das Publikum bekam jeweils ein kleines Geschenk,
vakuumierte Ingredienzen oder Uberbleibsel davon...

Auch hier spielt der Wechsel auf eine andere Sinnesebene
eine wichtige Rolle. Nach dem Geschmackserlebnis wird

die Aufmerksamkeit wieder auf etwas Visuelles gelenkt:

auf einen Aprikosen- oder Zwetschgenstein oder auf eine
Knoblauchzehe. Wunderschéne Objekte, die man aber nicht
beachtet oder zu denen man ein zwiespaéltiges Verhaltnis
hat. Der Knoblauch, ein Symbol fiir Fruchtbarkeit und Schutz,
hat in unserem Lifestyle wenig Platz. In Frozen/Unfrozen
verweisen sie auf den Prozess der Transformation und werden
gleichzeitig zu Talismanen, die man mit sich tragen kann.

Katja Jug, Frozen/Unfrozen, 23.-25.08.2018, 02.09.2018, Fotos: zvg


http://blog.kunstmuseumbern.ch/interview-mit-katja-jug/
http://blog.kunstmuseumbern.ch/interview-mit-katja-jug/
http://blog.kunstmuseumbern.ch/interview-mit-katja-jug/

THE DIFFICULTY WITH A
TREE

MARY ELLEN CARROLL (MEC STUDIOS, NEW YORK)

Architecture is inherently a political act. The built environment,
policy and law and the visible and non-visible forms of infra-
structure are unsuspecting materials that can be utilized in the
making of, and as the work of art. A performance will be made
on, and with the use of these materials through works that
expand the meaning of these strata of interference, making
architecture as landscape perform in this epoch of the political.

Mary Ellen Carroll (MEC Studios, New York), The Difficulty With A Tree,
24.08.2018, Foto: Kunstmuseum Bern
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Buchstabensalat mit ARTUR

ARTU R Ausgehend von der Performance Make A Salad (Alison
Knowles, 1962) — wieder auf- und ausgefiihrt an der

KI N DER' KU NST‘TOU R Er6ffnung der République Géniale — starteten wir eine

Weiterfiihrung zu einem Buchstabensalat.

Workshop fur Kinder von 6-12 Jahren
ANINA BUSCHLEN, SIBYLLE SCHELLING, Auf weisse Fliessblatter, welche zuvor als Schutz auf
Kunstvermittlung Kunstmuseum Bern Kunstwerken im Depot lagen, malten alle Beteiligten beim

ARTUR-Anlass ihre Namensbuchstaben. Mit Alltagsgegen-
stdnden wie Zahnbiirste, Gabel, Besen, Kreditkarte, Ball, ...
gestalteten wir individuelle Malexperimente.

Punkt 12 Uhr flogen unsere Blatter rhythmisch verschoben
von einer Etage zur anderen. Die zufélligen Fluglinien
ergaben in einem gemeinsamen Spiel neue Buchstaben-
kombinationen.

ARTUR Kinder-Kunst-Tour unterwegs in der République Géniale, 25.08.2018,
Fotos: Kunstmuseum Bern

- Video
Buchstabensalat mit ARTUR Kinder-Kunst-Tour, in der République Géniale,
25.08.2018, Video: Kunstmuseum Bern



http://blog.kunstmuseumbern.ch/buchstabensalat-mit-artur/
http://blog.kunstmuseumbern.ch/buchstabensalat-mit-artur/

Vor zwei Wochen bin ich von einem dreimonatigen Ausland-
aufenthalt nach Zirich zuriickgekehrt. Bei der Durchsicht der
Post habe ich die Einladung und das Programm des Gross-

s
2

anlasses République Géniale angeschaut. Ich war erstaunt, ja
perplex, dass die mit mir geplanten und ausfihrlich abge-
sprochenen Anlasse nicht aufgefiihrt sind. Im anschliessenden
Telefonat mit den Ausstellungsmacher*innen wurde ich
aufgeklart, dass meine Anlasse unter www.republiquegeniale.ch
nur digital einsehbar sind, wie viele andere Anlésse auch.

Nun ist bekannt, dass Kiinstler*innen oft empfindliche, leicht
gekrankte, nazisstische Wesen sind. Es geht mir aber nicht
darum:

Die Art und Weise wie das ganze hier in Bern aufgezogen ist,
widerspricht aus meiner Sicht fundamental der Haltung von
Robert Filliou!

srritorius dor Ooniaten Rapuh

Das fangt schon mit dem ersten Satz des Programms an:
«Wahrend drei Monaten herrscht im Kunstmuseum Bern

die République Géniale... » Der Anarchist und Pazifist Filliou
wird sich im Grab umdrehen. Seine «République Géniale»
avisiert einen staatenlosen Freiraum (begonnen mit einem
VW-Campingcar), sein Prinzip der Aquivalenz strebt nach der
Gleichwertigkeit von gross und klein, gut und schlecht, wichtig
und unwichtig... Dies misste als Erstes in der Programmierung
Ausdruck finden, im sichtbaren Programm (print und digital),
in der Darstellung, im Auftritt — alles gleichwertig!! Alle
Anlasse, alle Personen, ja: die Kinder voran, die Kleinen,

die Schwachen, die Schlechten, durchmischt mit Stars, mit
Publikumsmagneten usw.

Bien fait, mal fait, pas fait !

Diese Wertung und Klassierung, die mit einem solchen
Auftritt vorgenommen wird, widerspricht auch Fillious Ideen
des utopischen Sozialismus, der poetischen Okonomie,

des Eternel Network und der permanenten Kreation, auf

die ich spater noch kommen werde. Die ganze Leichtigkeit,
Spontaneitat, der Humor und auch die Widersprichlichkeiten
sind weg. Bei allem Respekt vor der beeindruckenden Arbeit
der Organisator*innen des Grossanlasses im Kunstmuseum
Bern — vorab der vielen kleinen, unspektakularen Beitrage
und Aktionen: Die Rahmung eines «Bildes» sagt einiges aus,
Uber die Haltung der Produzent*innen, und beeinflusst und
verandert das Bild massgeblich.

Es ist fir das Kunstmuseum Bern eine grosse Chance, neben
den bekannten Hauptschienen des Museums, eine Schiene
mit Leuten wie Terry Fox, Robert Filliou u.a. zu fahren und ein
markantes, auffalliges, eigenwilliges Profil zu entwickeln.
Dafiir braucht es aber den Eindruck, dass dies auch wirklich
verstanden und auch konsequent, mit Uberzeugung und
sichtbar realisiert wird.

Diese im Vorfeld und im Geiste Fillious von mir gedusserte
Kritik, die Verweigerung von Personenkult und Konkurrenz-
denken und das Misstrauen gegenuber Institutionen und
staatlichen Koérperschaften, hat die Ausstellungsleiter*innen
dazu bewogen, mich aufzufordern fur diesen Blog und die
Online-Publikation (kritische) Beitrage zu schreiben, was ich
mutig finde und gerne im konstruktiven Sinn tue.

Peter Radelfinger, Arbeitstisch 201,8 mit Robert Filliou und seiner
Familie mit VW Campingcar, den sie als Territorium République Géniale
proklamierten, um 1974


http://www.republiquegeniale.ch
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VER
MITT
LUNG

IN DER REPUBLIQUE GENIALE
Di 28.08.,19h

OFFENTLICHE FUHRUNG
MIT KURATOR*INNEN
Kathleen Biihler und
Valerian Maly

IN DER REPUBLIQUE GENIALE
So 02.09.,11h

OFFENTLICHE FUHRUNG
Deborah Miiller

TEA
CHI
NG &
LEAR
NING

STUDIOLO 3

Di 28.08., 10h15 — 16h45

EX] 7HE PHANTOM LIMB - STUDIOLO
Martin Huberman

STUDIOLO 3

Mi 29.08.,10h15 - 16h45

EX] 7HE PHANTOM LIMB - STUDIOLO
Martin Huberman

STUDIOLO 3

Do 30.08.,10h15 - 16h45

THE PHANTOM LIMB - STUDIOLO
Martin Huberman

STUDIOLO 3

Do 30.08.,12h - 13h30

BEXE) HORS D'CEUVRE:
THE PHANTOM LIMB - STUDIOLO
Martin Huberman

STUDIOLO 3

Fr 31.08.,10h15 - 16h45
THE PHANTOM LIMB - STUDIOLO

Martin Huberman
POIPOIDROM
Fr 31.08.,13h —20h

%] SYMPOSIUM VKKS:
PERFORMING REALITY VKKS

POIPOIDROM

Sa 01.09.,09h45 - 17h30

CRX) SYMPOSIUM VKKS:
PERFORMING REALITY VKKS

LIVE
ART

POiPOIDROM
Mi 29.08.,12h - 13h

EX%] HORS D’CEUVRE: EIN BROTCHEN
FUR ROBERT FILLIOU. IN DER
BACKSTUBE DES DENKENS
Peter Radelfinger

AARE, ZWISCHEN SCHWELLENMATTELI UND
STAUWEHR ENGEHALDE

So 02.09., 14h — 15h

CX¥23 MARITIME RITES
Alvin Curran, Musiker*Innen,
Pontonierfahrverein Bern,
Aare Club Matte Bern

EAT
ART

EAT ART CORNER / AARE

So 02.09.,12h-17h

EXE] EAT ART: FROZEN/UNFROZEN
MIT EINEM SPAZIERGANG

AN DIE AARE ZU ALVIN
CURRANS MARITIME RITES
Katja Jug




THE PHANTOM LIMB
A STUDIOLO FOR THE
REPUBLIQUE GENIALE

ESSAY BY MARTIN HUBERMAN

STUDIOLO

The studiolo is an architectural typology that developed in the
Renaissance, mostly in Florence. A compact, intimate, and -
most importantly — private room in comparison to the dining
rooms, halls, and sleeping chambers in the nobility’s luxurious
palaces, the studiolo was above all else a status symbol.

An outgrowth of the «grotta» or the «camerini,» the studiolo
would have a unique tie to the nobleman or wealthy merchant
with humanist concerns who built it as a projection of his
image. It was designed to represent his expansive universe
and to house his manuscripts, portraits, atlases, the

objects he had acquired in distant lands, his most cherished
artworks, as well as — why not? — some of the rarities of

a pagan and erotic nature that capture the interest of the
extravagant. The studiolo is, among other things, a precursor
to the well-known cabinet of curiosities, a fetish that, like the
«follies», would, years later, be central to European palace
architecture.

The studiolo, then, was an innovative form that prefigured

the alta maniera movement. Its aesthetic was based on some
of the traits that would define the ideal of the «new man,» a
distant and wealthier relative of the one whom, centuries later,
Modernism would dedicate countless architectural treatises.
For him, a plurifunctional space would be drawn, one where
alchemy, study, reflection, and perhaps even the occult could
be pursued.

This room should lay out its owner’s virtues, and to that

end the most skilled painters, sculptors, blacksmiths, and
brilliant woodworkers would be commissioned to embed its
walls in a broad thematic universe. Ancient Greece would

be the source of mythologies brimming with allegorical
figures, feats undertaken by heroes on the high seas,
lessons illustrated by worthy gods, and worldly scenes
where philosophers and thinkers would give reality itself new
meaning. These works with their insinuated religious orders

and messages displayed all of wood’s facets through the craft

of intarsia, the mute art of low relief where the messages,
convictions, and even some personal traits of the dominant
bourgeoisie were hidden.

It is possible today to speak of the studiolo, to study and
show it, due to the fall of the very system that witnessed its
birth. In its time, only noblemen and their closest servants
had access to those spaces; for everyone else, they were a
hidden myth behind secret doors. It is thanks to architecture’s
sacred power, its ability to forge an alliance with time in order
to transcend the life of its owners and the ends for which they
were conceived that today we can speak of them. A studiolo
existed as such as long as its owner was alive. Once he had

died, it would become a sort of histrionic mausoleum of what
were once the aspirations of its original inhabitant.

The study of this typology affords us the opportunity to
investigate time in architecture and to go beyond ideas
conceived according to the pairing at play in ephemeral
architecture — a fairly reductive term that describes that
which, due to its material characteristics or design, is
envisioned to disappear. But in the sands of time, isn’t

all architecture ephemeral? It is unlikely that a work of
architecture endures over time with the same intention and

Martin Huberman (El Estudio Normal), The Phantom Limb — Studiolo,
Fotos: Dominique Uldry




Martin Huberman (El Estudio Normal), The Phantom Limb — Studiolo,
Foto: Dominique Uldry

design that underlay its original conception. The few spaces
that can boast of remaining true to the intentions of their
initial design are the ones that house age-old institutions
(churches, seats of government, universities) or that, as part

of the public domain, are grounded in the idea of community
(parks and squares). In the private realm, time forces
architecture to adapt to the rules of its new users: machines
for living become museums, factories homes, palaces tourist
attractions, and studiolos mere representations of a specific
esprit du temps. Indeed, the same fate befalls the eternal,
death as design program. Think of the pharaohs unburied from
their pyramidal tombs for the sake of archeology, science, and
once again the spectacle of history. Little did it matter that
their dogma deemed them incorruptible. There is no single time,
then, that defines a work of architecture. It is, rather, broken
down into countless episodes that are laid out according to a
conceptual structure tied to the present, but in which absences
prevail over all else. Are those absences essential to being able
to generate a tie between the individual and space?

We call this essay on absence as former of space:
The Phantom Limb.

THE PHANTOM LIMB
Essay on absent architectures.

This project takes its name from the symptomology endured -
or manifested — by amputees who feel the missing member
as if it were still a part of their bodies. The phantom limb

syndrome refers to the arduous work performed by the brain
as it reorganizes sensorial information that speaks of that
which, though no longer there, is felt.

This cross between architecture and medicine attempts to
evidence traits of architectonic language that are difficult
to perceive. It also formulates a discussion on the sensorial
relationship between space and individual.

To understand a typology that — like the studiolo — took shape
in the past and no longer exists, one must look to that which,
though missing, has defined and — perhaps — continues to
define that architectonic space. That space is, in some way,
imbued in the fashions, ideologies, compositional structures,
and even uses that informed it, and we all engage in a partly
cerebral and partly epidermal attempt to decode them.

This work focuses on human natural instinct to interpret
space. The research hypothesis is that those absences are

at the core of the tie forged between the sensorial and the
intellectual, between individual and space. It is in the natural
and involuntary exercise to lay bare and describe those
absences that we find one of the purest interactions between
the environment and the self.

The contortion of vision and of spatial experience at stake

in the exercise of architecture as discipline is, of course,
necessary to turn that exercise into a form of language. For
study to turn into discipline, it is essential that the language
not be defined solely by sensorial structures, but that it also
take on a grammatical halo, so to speak, capable of being
dissected, analyzed, and — above all — projected. Like the
amputee’s brain, the architect, due to a sort of professional
vice, is constantly striving to reorganize the structure of a
work they study, visit, or — even — execute in order to absorb
it. Indeed, that exercise lies at the base of architectural
education.

But how can that discourse be conveyed to those who are not
trained in architectonic grammar? How to evidence the value
of those absences in our relation with space? And - still more
importantly — how can we harness those symptomologies
rendered by absences to produce something new? s it
possible to construct without constructing?

There are, in the very grammar of architectonic processes,
examples that crystallize the guiding power of absence. The
most resounding of them is, to my mind, the compositional

language of concrete, where the framework lives on as
grammatical structure of itself in the form of joints, anchor
bolts, and textures that give it its distinctive character. Like
the hieroglyphics of yesteryear, these lines take us back to
times when others ruled the space, when master carpenters
developed logical structures that determined a space fated
to disappear — perhaps that is the most fleeting and natural
architecture of all. The framework is a language that explodes
because it knows itself to be short lived; it grows carefree
because it goes beyond the dogmatic idea of the work. The
framework grows, develops, and shines in the hands of a crew
that was educated to disregard its beauty.

It is the fated absence of the braces, the crossbars, the
supporting boards, and the wedges that hold everythingin

a delicate artisanal balance that this work highlights. That
moment when the architect’s mastery of the work fades before
the empirical knowledge that makes a carpenter a master
framer, a knowledge passed on from generation to generation. |
have a strange devotion to those unruly structures that exceed
designers and govern their work during the fleeting moment of
the curing.

According to this project’s design logic, language constructs
itself, diminishing the importance of blueprints and notations,
design styles and intentions. This is an essay on construction
with absence, where concrete is what, as an excuse, enables
the ephemeral to become permanent, the unruly constructed
work. At the end, the true absence of this piece is the hand of
the architect.

THE MECHANICS

The Phantom Limb is based on a 1:2 model of Francesco I's
studiolo from Palazzo Vecchio in Florence, Italy.

The underlying idea is to unleash a construction process
where a series of variables beyond the author’s control is what
determine the work.

To that end, a concrete blueprint that will never be constructed
is made, one that concisely mimics the dimensions and inner
proportions of the studiolo, though without its elaborate
coatings and ornamentation. The result could be seen as a
cross between that Renaissance typology conceived for a
single inhabitant and today’s spatial languages.

The actual production of the work begins, though, when the
concrete blueprints are interpreted by a carpenter-framer -
the one responsible for making a framework that will
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enable, at a nonexistent future moment,

the pouring of the concrete. The idea is

that, through the framer’s intuitive work, a
morphology, a poetic structure that was never
designed, takes shape.

The translative act of performing this operation
in a museum is what allows us to freeze the
architectonic process and turn the framework
into an end in and of itself. The beauty of
missing languages is thus revealed in the
contemporary idea of the architectonic work.

Mariano Acha Building, Panorama Estudio, Juli 2018,
Foto: Fernando Schapochnik

Conde Building, Smud Zelcer, Juli 2018,
Foto: Fernando Schapochnik

Roca House, Estudio Clusellas, Rovi, August 2018,
Foto: Fernando Schapochnik

Highland Park House, Victor della Vecchia, August 2018,
Foto: Fernando Schapochnik

De Irigoyen Building, Monoblock Estudio, August 2018,
Foto: Fernando Schapochnik




HORS D’CEUVRE: EIN
BROTCHEN FUR ROBERT
FILLIOU. IN DER BACK-
STUBE DES DENKENS

PETER RADELFINGER
Erlebnisbericht von Valerian Maly

Als Hors d’ceuvre — einer Veranstaltungsreihe zur Mittags-
zeit — angekindigt, erweist sich Peter Radelfingers Lecture
Performance In der Backstube des Denkens. Ein Brétchen
fiir Robert Filliou sogleich als happige, aber auch ungemein
geistreiche Nahrung. Peter Radelfinger knetet und knetet
und knetet seine Gedankenflige in «ein Brotchen fir Robert
Filliou». Eine Uber einstlindige «création permanente» — ein
zentraler Begriff von Robert Filliou — den Peter Radelfinger
auch sogleich in seiner Lecture Performance pointiert: Das
gesamte Kunstmuseum Bern ist Gast im Poipoidrom, dem
Zentrum der Filliou’schen «création permanete». Da wird
gleich zu Beginn klar: Das «hors d’ceuvre» steht keinesfalls
«ausserhalb des Werkes», sondern ist sogleich nicht
abgeschlossenes, prozess-orientiertes Werk selbst.

Peter Radelfingers In der Backstube des Denkens ist eine
ernsthafte, komisch-humoristische Lecture Performance, die
sich auf handfeste Weise mit den Begriffen des Denkens, mit
dem Verstandnis von Zeit und mit Strategien des Vorgehens
und der Verfahren beschéftigt: Teig wird geknetet, Texte und
Brotchen mit Materialien montiert, und am Schluss alles in
den Ofen geschoben.

Im Englischen gibt es das Adjektiv «affiliated»: Mit Filliou
verbunden ist Peter Radelfinger auch in der Leichtigkeit der
Gedankenspriinge. Was szenografisch und dramaturgisch an
eine TV-Kochsendung erinnert, ist eine stetige gedankliche
Herausforderung. Auf Filliou bezogen, dem sein Konzept der
«création permanente» die Aquivalenz der Werte — bien fait /
gut gemacht - mal fait / schlecht gemacht — pas fait / nicht
gemacht» zu Grunde liegt, und der sich Zeit seines Lebens
fir mathematische Kombinatorik interessierte, backt Peter
Radelfinger ein ganz besonderes Brétchen fiir Robert Filliou:
Lassen sie sich von Peter Radelfinger in das Phdnomen der
«Backer-Transformation» (engl. baler’s map) einfiihren!

Peter Radelfinger, In der Backstube des Denkens, Ein Brétchen fiir Robert Filliou, 29.08.2018, Fotos: Kunstmuseum

- Video

Ausschnitt aus der Performance von Peter Radelfinger,

In der Backstube des Denkens, Ein Brétchen fiir Robert Filliou,
29.08.2018, Video: Kunstmuseum Bern



https://www.youtube.com/watch?v=cyA3iwcHIeE
https://www.youtube.com/watch?v=cyA3iwcHIeE 

SYMPOSIUM VKKS:
PERFORMING REALITY

Das Symposium ist zugleich die Jahrestagung der Vereinigung
der Kunsthistorikerinnen und Kunsthistoriker in der Schweiz
(VKKS) und wurde in Zusammenarbeit mit dem Kunstmuseum
Bern und der Université de Fribourg konzipiert und realisiert.

Performing Reality Jahrestagung

Realismus — die kiinstlerische Darstellung von Realitat -
stand schon immer in einem spannungsvollen Verhéltnis
zur Wirklichkeit selbst, ein Spannungsfeld, in dem sich
Dokumentarismus, Wahrheitsanspruch und Sozialkritik
berlihren oder gar iberlappen. Mit Fotografie, Film und
digitalen Medien sind Kunstschaffende der Realitat so nah
wie noch nie. Aufzeichnung und Wiedergabe kénnen «live»
geschehen und in «real time» die Wirklichkeit beeinflussen.
Doch wie gestaltet sich die Darstellung von Realitét in
Zeiten von «fake news» und «alternative truths»? Welche
gestalterischen und ethischen Probleme ergeben sich fur
Kinstler*innen, die mit Wirklichkeit arbeiten, sie darstellen,
oder sogar in sie eingreifen?

Realistische und dokumentarische Bilder pragen zwar die
Wahrnehmung der Wirklichkeit, doch sind sie keine Garanten
fur die Wahrheit. In der Kunst des 20. Jahrhunderts standen
sich verschiedene Verfahren des Realismus gegenuber: Im
einen Fall wird die vorgéngige Realitat Uber die Repréasen-
tation ins Bild hineingeholt, im anderen wird die Materialitat
der Kunst selbst zum «Realen» erklart. Wirklichkeit als
Darstellung und Wirklichkeit als Situation schliessen sich
gemeinhin aus. Lasst sich aber Kunst auch auf Realitéat
beziehen, indem sie die Wirklichkeit im Werk nicht nur
darstellt, sondern zugleich gestaltend in ihre eigene,
situative Realitat als Kunstwerk eingreift? In Bezug auf den
Literaturwissenschaftler Denis Hollier hat Dorothea von
Hantelmann den Begriff des «performativen Realismus»
herangezogen, der nicht allein Gber Abbildung einen
Realitédtsbezug herstellt, sondern auch liber eine «rdumlich-
zeitliche Situierung» der Geschichte und eine ich-bezogene
«Spezifizierung des erzahlten Geschehens» in die Wirklichkeit
eingreift. Die Tagung nimmt derartige Uberlegungen zum
Ausgangspunkt und untersucht verschiedene kiinstlerische
Strategien der Gegenwart und jiingeren Vergangenheit in
diesem Spannungsfeld.

Symposium VKKS, Performing Reality, 31.08./01.09.2018, Foto: Kunstmuseum Bern

SYMPOSIUM VKKS:
ABSCHLUSSBERICHT

PROF. DR.JULIA GELSHORN

Die VKKS-Jahrestagung unter dem Titel Performing Reality fand
vom 31. August bis 1. September 2018 im Kunstmuseum Bern
statt. Nachdem urspriinglich geplant war, die Tagung anlésslich
von Thomas Hirschhorns Robert Walser-Sculpture in Biel
durchzufiihren, wurde entschieden, den Anlass aufgrund der
Verschiebung des kiinstlerischen Projekts nach Bern zu verlegen.
Auf diese Weise wurde ein konzeptueller Anschluss an die
Ausstellung République Géniale mdglich, die wahrend der Tagung
auch durch eine Fihrung von der Mitorganisatorin und Kuratorin
des Kunstmuseum Bern, Dr. Kathleen Bihler, erschlossen wurde.
Der Kiinstler Thomas Hirschhorn blieb dennoch Teilnehmer und
Gegenstand der Tagung, indem er seine Robert Walser-Sculpture
in einem gut besuchten Abendvortrag vorstellte.

Bereits die zahlreichen und qualitativ hochstehenden Reaktionen
auf den Call for Papers hatte gezeigt, dass mit der Frage nach
einem «performativen Realismus», der nicht allein Gber die
Abbildung einen Realitdtsbezug herstellt, sondern auch tiber
eine «rdumlich-zeitliche Situierung» der Geschichte und eine
ich-bezogene «Spezifizierung des erzéhlten Geschehens»

in die Wirklichkeit eingreift, ein hoch aktuelles Thema der

zeitgendssischen Kunst und Kunstgeschichte aufgegriffen wurde.

Entsprechend war das Publikumsinteresse erfreulich hoch und
es gab lebhafte Diskussionen. Zusatzlich zum Abendvortrag waren
zwolf Sprecher*innen aus der Schweiz, aus Deutschland und
Frankreich sowie aus Grossbritannien ausgewéhlt worden, wobei
vor allem der kunsthistorische Nachwuchs (Doktorand*innen),

aber auch arrivierte Forscher*innen (eine Postdoktorandin
und ein Professor) berlcksichtigt werden konnten. Es waren
neben dem Kiinstler Thomas Hirschhorn sowohl Kunst-
historiker*innen aus dem Ausstellungsbetrieb, aus dem
akademischen Bereich der Universitaten und Kunsthoch-
schulen eingeladen wie auch eine freischaffende Autorin.

In den eineinhalb Tagen wurde in entsprechend gruppierten
Sektionen Uber die Ereignishaftigkeit des Kérpers im Happening
und in der Malerei, Giber verschiedene Materialitaten des
Realen wie Tierkadaver oder Kunststoff, Gber kiinstlerische
Methoden des Evozierens, Zeigens oder Fiktionalisierens von
Realitat und schliesslich iber das kiinstlerische Herstellen
von Wirklichkeit selbst diskutiert. Nach dem Versuch einer
kurzen systematischen und historischen Erérterung des
Realismus-Begriffes durch die Mitorganisatorin Prof. Dr. Julia
Gelshorn (Université de Fribourg) konnten so verschiedene
Aspekte moglicher «neuer» Realismen seit der Postmoderne
erdrtert und in einem abschliessenden Vortrag von Prof. Dr.
Peter Schneemann (Universitat Bern) noch einmal Gibergreifend
betrachtet und systematisiert werden.

Sowohl die Reaktionen des Publikums wie auch diejenigen der
Teilnehmenden hinterliessen den Eindruck einer erfolgreichen
Veranstaltung, zu der auch ein paar Zuhérer*innen aus dem
Ausland angereist waren.

- Programm / Programme
- Abstracts und Kurzbiografien der Referent*innen /
Abstracts and short bio of the speakers

Konzeption / Conception:

Dr. Kathleen Bihler, Kuratorin Gegenwartskunst, Kunstmuseum Bern,
Prof. Dr. Julia Gelshorn, Professeur en histoire de l’art
contemporain, Université de Fribourg
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VORTRAG: DIE ROBERT
WALSER-SCULPTURE,
BIEL 2019 IM RAHMEN
DES VKKS SYMPOSIUM
«PERFORMING REALITY»

THOMAS HIRSCHHORN

Robert Filliou gehdrt zwar zu seinen Idolen, doch fihrt ihn
nicht dieser in die République Géniale, sondern seine Liebe zu
einem anderen ldol: Robert Walser. Denn eigentlich hatte in
diesem Sommer anlésslich der 13. Schweizerischen Plastik-
ausstellung Thomas Hirschhorns Robert Walser-Sculpture in

- Prese

- June 45

- 86 days
Open 10 am

Admission free

Robert Walser-5i ulptura™

nee and Production

seplember Bi

10 prn

Biel stattfinden sollen (www.robertwalser-sculpture.com).
Aus verschiedenen Griinden um ein Jahr verschoben hat die
Arbeit dazu natirlich langst begonnen und entfaltet sich

auf verschiedensten Ebenen. Denn Thomas Hirschhorn plant
ein weiteres seiner «Prasenz- und Produktions-projekte», wie
er schon einige als Monumente oder Altéare im 6ffentlichen
Raum oder in Institutionen realisiert hat. Der Kiinstler spricht
daher Uber seine Plane und die Herausforderungen, sein
bisher erstes und grésstes «Préasenz- und Produktionsprojekt»
in der Schweiz zu realisieren. Urspringlich ein Kiinstler,

der vor allem Collagen herstellt, ist auch seine «Skulptur
ohne Objekt» ein taglich stattfindendes Programm mit rund
33 zum Teil parallel stattfindenden Ereignissen, welche
Thomas Hirschhorn zusammen mit der Bevélkerung von Biel
entwickelt hat. All diese Ereignisse haben direkt oder indirekt
mit Robert Walser und seinem Werk zu tun. Allerdings nicht
als nostalgische Hommage, sondern als der Versuch, Robert
Walser in seiner Aktualitdt neu zu denken und unerwartete,

Thomas Hirschhorn spricht tiber sein Projekt Die Robert Walser Sculpture,
Biel 2019, Symposium VKKS, Performing Reality, 31.08.2018,
Foto: Kunstmuseum Bern

frische Zugange zu ihm zu erméglichen. Daher zeigt sich das
Motto der Tagung Performing Reality als besonders passend.
Denn als Kinstler schaffte Thomas Hirschhorn eine neue
Realitat, tber die er teilweise aber nicht vollstandig die
Kontrolle hat. Weil es von dieser Skulptur keine materiellen
Spuren oder Objekte geben wird, ist ausserdem Uber die
Performativitat seines Werkbegriffs zu sprechen. Wenn etwas
nur kurz existiert und danach gleich wieder verschwindet,
welche Relevanz hat es dann als kiinstlerische Geste im
6ffentlichen Raum? Und ist diese kurze Wirkung nicht
letztlich viel unvergesslicher, als irgendein in Beton gebautes
Monument, dessen Bedeutung vergessen ging? Wir sind
gespannt.

Text: Kathleen Bihler



MARITIME RITES

ALVIN CURRAN, MUSIKER*INNEN, PONTONIERFAHRVEREIN
BERN, AARE CLUB MATTE BERN

Eigens fiir die Berner Aare adaptiert der US-amerikanische
Komponist Alvin Curran seine Konzeptkomposition, welche
international auf Gewdssern stattfindet. Die Performance mit
Pontonier- und Wasserfahrvereinen sowie Musiker*innen aus
Bern findet live an der Aare zwischen Schwellenmdtteli und
dem Stauwehr Engehalde unterhalb des Lorrainebads statt.

Ein US-amerikanischer Komponist, 32 Berner Musiker*innen,
2 Pontonier- und Wasserfahrvereine

Am 2. September 2018 ging sie Uiber die Buhne, die Berner
Auffihrung von Maritime Rites des Komponisten Alvin Curran.
Der ehemalige Professor am Mills College und Freund von
John Cage hat mit Maritime Rites ein Werk geschrieben,
welches ausschliesslich auf dem Wasser aufgefiihrt werden
soll und fur die jeweiligen Auffihrungsorte adaptiert wird.
Nach u.a. Chicago, Rom, Minneapolis, Berlin, Sydney, New York
City, London und Frankfurt gehdrt nun also auch Bern zu den
Stadten, die Maritime Rites unter der Leitung von Alvin Curran
himself auffihrten.

An dieser Stelle nochmals herzlichen Dank an Aare Club
Matte Bern und Pontonierfahrverein Bern und natdirlich
an die beteiligten Musiker*innen: Philip Adam, Balz Aebi,
Paul Ameller, Anna von Arx, Florian Born, Christoph Buchs,
Clemens Curatle, Antoine Favennec, Francesca Grilleto,
Nicola Habegger, Kuno Heer, Jaronas H6éhener, Arthur
Holliger, Carlo Lanfranchi, Dana Loftus, Lauriane Nicole
Macherel, Lisa Martinez, Josephine Nagorsnik, Barbara
Ragonesi, Marion Rebsamen, Tim Reichen, Manuel Schwab,
Jean-Francois Simon, Cedric Stettler, Robin Stettler,

Pia Stettler, Adrian Strinimann, Saskia Van Wijnkoop,
Bastian Weber, Flo Weiss, Nicolas Wolf, Miles Zuberbihler.

Text: Roger Ziegler

Die Musiker*innen in einem Boot des Pontonierfahrvereins. Fotos: Sabine Burger

Landung an der Lorraine. Foto: Sabine Burger

Der Komponist Alvin Curran applaudiert den Musiker*innen. Foto: Sabine Burger

Alvin Curran, Maritime Rites, 02.09.2018,
Video: Roger Ziegler, unter Verwendung von Filmmaterial
von David Oester, Marc Milohnic, Roger Ziegler



https://vimeo.com/288714117
https://vimeo.com/288714117

Die Welt der République Géniale, kurz und knapp interpretiert.
Tschése zdme ist ein Selfie-Format der Dampfzentrale Bern.
Idee und Ausfiihrung: Nathalie Létscher
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https://vimeo.com/287431987
https://vimeo.com/287431987
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IN DER REPUBLIQUE GENIALE

Di 04.09.,19h

OFFENTLICHE FUHRUNG
MIT KURATORINNEN
Sarah Merten und Seraina Renz

IN DER REPUBLIQUE GENIALE
Di 04.09.,18h30-19h15

RENDEZ-VOUS FUR SINGLES
Beat Schiipbach

IN DER REPUBLIQUE GENIALE

Mi 05.09., 12h30 - 13h00

KUNST UBER MITTAG
Franziska Vassella

IN DER REPUBLIQUE GENIALE

So 09.09.,11h

OFFENTLICHE FUHRUNG
Cornelia Klein

IN DER REPUBLIQUE GENIALE

So 09.09.,11h -12h30

SONNTAG IM MUSEUM -
KUNST & BEWEGUNG

Workshop fiir Kinder ab 4 Jahren
und Erwachsene

POIPOIDROM
So 09.09., 15h
WA} KUNST UND RELIGION IM DIALOG
Valerian Maly (Co-Kurator)
im Dialog mit André Flury
(Leiter Fachstelle Kirche im

Dialog der Katholischen Kirche
Region Bern)

LIVE
ART

STUDIOLO 1

Do 06.09.,17h — 17h40

IT WAS TOMORROW (PERFORMANCE
ZUR ERGFFNUNG VON RASENSTUCK)
Zoro Babel, Andrea Lesjak

STUDIOLO 1

Fr 07.09.,10h-17h

RASENSTUCK (MUSIKFESTIVAL)
Zoro Babel, Andrea Lesjak

STUDIOLO 1

Sa 08.09.,10h - 17h

RASENSTUCK (MUSIKFESTIVAL)
Zoro Babel, Andrea Lesjak

STUDIOLO 1

So 09.09.,10h-17h

RASENSTUCK (MUSIKFESTIVAL)
Zoro Babel, Andrea Lesjak

POIPOIDROM

So 09.09.,12h - 13h
XS] PULSATIONS [BITUMEN]
Marcel Zaes (CH) — Elektronik +
Videoprojektionen

Ashley Frith (USA) - Viola
Jordan Dykstra (USA) - Viola

David Schnee (CH) - Viola
Zsolt Sérés (HU) - Viola




|
rasenstuck

ZORO BABEL,ANDREA LESJAK

Ein Stiick Rasen, neun mal fiinf Meter gross, auf dem sich
flanieren ldsst — nur das? Aber nein. Dieses rasenstlick vermag
ndmlich zu klingen. Vorab wurden Samples von Schlagzeug,
Cello, Natur- und Alltagsgerduschen aus der Stadt Bern sowie
rein synthetisch erzeugte Schallwellen aufgenommen. Einem
Geddchtnis gleich saugt der Rasen diese Kldnge auf und
verarbeitet sie seinerseits elektronisch weiter, je nachdem wie
sich die Besucherinnen und Besucher auf ihm bewegen.

Gerdusche sammeln fiir ein Stiick Rasen

In der Rauminstallation rasenstiick von Zoro Babel und
Andrea Lesjak entstehen Klange durch die Bewegungen der
Besucher*innen. rasenstliick ist eine Kooperation mit dem
in derselben Woche stattfindenden Musikfestival Bern.

Ein Stick Rasen vermag zu klingen. Zoro Babel und Andrea
Lesjak haben vorgéangig in Bern Klange gesammelt, welche
der Rasen, einem Gedachtnis gleich, aufsaugt und wieder von
sich geben wird, je nachdem wie sich die Besucher*innen auf
ihm bewegen, denn an bestimmten Stellen werden Klange
und Klangsequenzen durch Berihrung ausgeldst. Zusatzlich
erklingen die Samples aus fiinf um den Rasen arrangierten
Lautsprechergemalden, bestehend aus alten Klanggebern
und Abspielgeraten.

Der Sohn der bekannten Klangkiinstlerin Limpe Fuchs und
des Bildhauers und Musikers Paul Fuchs und seine Partnerin
sind in den letzten Tagen mit ihrem auffalligen Mikrofon an
verschiedenen Orten in Bern gesichtet worden; nicht nur beim
berauschend lauten Schwellenmaétteli sondern auch an der
fonstarken Auffiihrung von Alvin Currans Maritime Rites

beim Stauwehr Engehalde. Sie haben Gerdusche gesammelt,
welche in der Installation rasenstiick erklingen.

Zur Eréffnung der Rauminstallation rasenstiick findet
unter dem Titel it was tomorrow ein performatives Konzert
von Zoro Babel und Andrea Lesjak mit Perkussion statt.

Text: Roger Ziegler

Andrea Lesjak und Zoro Babel erzeugen Gerdusche durch Bewegung.
Performance it was tomorrow zur Er6ffnung des rasenstiicks, 06.09.2018,
Fotos: Kunstmuseum Bern

Zoro Babel auf der Suche nach Gerduschen in Bern, Fotos: Andrea Lesjak

Der Rasen ist ausgerollt, die Gerdusche stehen zum Verkabeln bereit. Aufbau der Installation rasenstiick, Foto: Kunstmuseum Bern




VALERIAN MALY, ANDRE FLURY Im Gespréach er6ffnen sich neue Sichtweisen auf Kunstwerke

KU NST U N D R ELI G I O N I M Kunst und Religion im Dialog ist eine gemeinsame Veranstal- aus Geschichte und Gegenwart. Bildbetrachtungen vor ausge-

tungsreihe von Kunstmuseum Bern, Zentrum Paul Klee, den wahlten Werken bieten Raum zum Nachdenken lber religiése
IM DIALOG drei Landeskirchen und dem Haus der Religionen. Bildinhalte und gesellschaftlich relevante Themen.

In der Ausstellung République Géniale tritt Valerian Maly (Co-Kurator) in Dialog mit André Flury (Leiter Fachstelle Kirche im Dialog der Katholischen Kirche Region Bern), 09.09.2018, Foto: Kunstmuseum Bern




PULSATIONS [BITUMEN]

MARCEL ZAES, ASHLEY FRITH, JORDAN DYKSTRA,
DAVID SCHNEE, ZSOLT SORES

In seiner neuesten Multimedia Performance PULSATIONS
[BITUMEN] fiihrt der Schweizer Komponist, Klangkinstler
und Performer Marcel Zaes die flr ihn typische minimale
Groove-Asthetik fort und schafft gemeinsam mit den
aussergewGhnlichen Bratschist*innen Jordan Dykstra (USA),
Ashley Frith (USA), Zsolt Sérés (HU) und David Schnee (CH)
ein transatlantisches Ensemble. Das Werk lotet die
Schnittstellen zwischen Konzept und Klang, Komposition
und Improvisation, organisch und technologisch aus.

Diese Produktion wird unterstitzt durch die Fondation
Nestlé pour 'Art, die UBS Kulturstiftung und die Fondation
Nicati-de Luze.

Marcel Zaes, Ashley Frith, Jordan Dykstra, David Schnee, Zsolt Sérés,
PULSATIONS [BITUMEN], 09.09.2018, Fotos: Kunstmuseum Bern




Teaching & Learning bezeichnet einen Bereich der République
Géniale, neben der Live Art, der Eat Art und der Ausstellung.
Meret Arnold hat die Kuratorinnen Seraina Renz und Paula
Sansano zu Teaching & Learning befragt. Ein Resiimee aus
verschiedenen Gesprdchen im August 2018.

« !

Lehren und Lernen auf Augenhohe: Wiirfel aus Eins. Un. One (1984)
von Robert Filliou, © Marianne Filliou

«Learning by building»: Bau eines Sarasanizelts als Teil des
Eat Art Corners am 18./19.08.2018, Foto: Paula Sansano

Kein Bereich, sondern eine Grundhaltung

Teaching & Learning ist eine Haltung. Diese durchdringt die
ganze République Géniale ohne Riicksicht auf Sparten. Ein
Sarasanizelt bauen, auf dem Eichelkdrbchen pfeifen, Fahnen
schwingen, einen Stadtraum analysieren, eine Tanztechnik

and Learning as Performing Arts folgend, verstehen wir Lehren
und Lernen als performatives Ereignis. Die Klinstler*innen,
Wissenschaftler*innen und Besucher*innen treten auf
verschiedene Arten und Weisen miteinander in Interaktion.
So werden Fertigkeiten, Wissen, Ideen weitergegeben und/
oder neu gewonnen und erschaffen. Entsprechend Fillious
Vorstellung der «création permanente» ist der Prozess
wichtiger als das Ergebnis — wenn es dieses Uberhaupt gibt.
Vielleicht bleibt es beim «pas fait» (Idee), oder es ist «mal
fait» (Experiment). «Bien fait»? — umso besser. Im Grunde aber
sind diese Bewertungskriterien gleichwertig: Produktiv und
erkenntnisreich sind alle drei.

Im Klima einen Meter liber dem Boden

Das Besondere am Teaching & Learning der République
Géniale ist, dass es im Museum stattfindet. Das Museum
l6st sich damit ein Stlck weit von seinem Auftrag, Kunst zu
prasentieren, zu sammeln und zu bewahren und Uberlasst
sein Territorium einem kiinstlerisch-kreativen Prozess. Das
Erdgeschoss der République Géniale, das im Besonderen
dem Teaching & Learning gewidmet ist, beherbergt nur

wenige dauerhaft eingerichtete Installationen, Projektionen
oder Objekte. Kiinstler*innen, Wissenschaftler*innen,
Student*innen und Besucher*innen werden diese Raume
immer wieder in Beschlag nehmen, um etwas zu erarbeiten, zu
zeigen, zu diskutieren. Viele der Beteiligten kommen mehrere
Male in die République Géniale und lassen die Besucher*innen
an einem Schaffensprozess teilhaben. So zum Beispiel

die Gruppe von Kiinstler*innen, Schriftsteller*innen und
Architekt*innen, die Fillious LImmortelle Mort du Monde in
Auffliihrungen entwickelt (18.8.,12.10., 14.10.,10.11.), so dass
diese den Charakter von Proben haben. Diese Disposition
erhebt die République Géniale metaphorisch auf jene von
Robert Filliou beschriebene Héhe einen Meter Giber dem
Boden, auf der etwas stattfinden kann, dass prozesshaft und
ergebnisoffen ist. Die Szenografie und die Programmierung
unterstiitzen diese Offenheit. Es entstehen immer wieder neue
Konstellationen von RAumen, Themen und Menschen.

Die gesamte Lebenswelt betreffend
Teaching & Learning ist auch ein Vehikel, um sich den Fragen
der heutigen Zeit zu stellen. Eine davon ist die mehr als

trainieren, ein Musikstick auf einem Instrument tiben, Archive
beleben, historische Performances wiederauffiihren oder tiber
Formprozesse in der Architektur nachdenken sind einige Lehr-
und Lernereignisse, die einen Eindruck von der Bandbreite
der Themen geben. Dabei steht immer die Frage am Anfang,
wie Wissen auf andere Art und Weise vermittelt werden kann
als Gber den eindimensionalen Transfer von Lehrenden zu
Lernenden. Robert Fillious Ideen aus seinem Buch Teaching




besorgniserregende Entwicklung des Klimas mit all ihren
Folgeerscheinungen. Im Symposium Ein Meter tber dem Boden
beschaftigen sich deshalb Architekt*innen, Wissenschaft-
ler*innen und Kinstler*innen mit diesem Thema. Im Zentrum
steht die Rolle der Architektur in 6konomischen und politischen
Prozessen. Aber auch als Bindeglied zwischen gestalterischen
und technischen Disziplinen ist sie pradestiniert dazu, neue
Ideen fir die Losung der heutigen Probleme zu entwickeln.
Mdgen in Veranstaltungen der République Géniale Menschen
mit speziellem Wissen und Fertigkeiten die Biihne betreten,
das Wort ergreifen oder zur Tat schreiten — das Teaching &
Learning findet in der République Géniale auf Augenhdhe statt.
Als Menschen bringen wir, wie Filliou betonte, alle die gleiche
Genialitat mit. Ausgehend von diesem egalitaren Grundprinzip
werden die Lehr- und Lernprozesse angestossen. Das mag
kompliziert tonen, funktioniert aber ganz einfach und direkt in
der Begegnung und im Gespréach.

Auffiihrung respektive Erarbeitung von LImmortelle Mort du Monde,
einem «Auto-Theater» Robert Fillious von 1960, Foto: Sabine Burger

Gesprach im Anschluss an die Performance L'Immortelle Mort du Monde,
Foto: Sabine Burger
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STUDIOLO 1

Di 11.09.,10h15 - 16h45

PROJEKTWOCHE HKB

DAVID TUDOR: RAINFOREST IV
hans w. koch, Studierende der
HKB/BA Sound Arts

STUDIOLO 1
Mi 12.09.,10h15 - 16h45

PROJEKTWOCHE HKB

DAVID TUDOR: RAINFOREST IV
hans w. koch, Studierende der
HKB/BA Sound Arts

POIPOIDROM

Mi 12.09.,12h - 13h30
EXZ) HORS D’CEUVRE: LANDSCHAFTS
BILDER - EINE MALERIN UND
EIN URBANIST IM GESPRACH
Kees Christiaanse,

Sigrid van Essel

STUDIOLO 1

Do 13.09.,10h15 - 16h45

R4 PROJEKTWOCHE HKB
DAVID TUDOR: RAINFOREST IV
hans w. koch, Studierende der
HKB/BA Sound Arts

STUDIOLO 1
Fr 14.09.,10h15 - 16h45

PROJEKTWOCHE HKB

DAVID TUDOR: RAINFOREST IV
hans w. koch, Studierende der
HKB/BA Sound Arts

LIVE
ART

STUDIOLO 1

Sa 15.09.,14h - 17h

YA EROFFNUNGSKONZERT:
RAINFOREST IV
hans w. koch, Studierende der
HKB/BA Sound Arts

STUDIOLO 1

So 16.09.,10h-17h
NYA INSTALLATION
DAVID TUDOR: RAINFOREST IV
hans w. koch, Studierende der
HKB/BA Sound Arts

AUSSTELLUNG LOUISE GUERRA ARCHIVE

So 16.09.,15h - 16h

CNYM FUTURESPECTIVES: READING
SESSION CHAPTER 1-20
Louise Guerra Archive,
Delphine Chapuis Schmitz

VER
MITT
LUNG

IN DER REPUBLIQUE GENIALE

DI 11.09., 19h

OFFENTLICHE FUHRUNG
MIT KURATORINNEN
Paula Sansano und Anneli Binder

IN DER REPUBLIQUE GENIALE

Sa 15.09.,14h -16h

KUNST RUNDUM:
GESTALTERISCHER
WORKSHOP FUR FRAUEN
Anina Biischlen und
Sibylle Schelling




DAVID TUDOR:
RAINFOREST IV
PROJEKTWOCHE HKB:
WORKSHOP,
PERFORMANCE,
INSTALLATION

HANS W. KOCH, STUDIERENDE DER HOCHSCHULE DER
KUNSTE BERN, STUDIENGANG HKB/BA SOUND ARTS

Die Kunst, Schrott zum Klingen zu bringen

Zwischen 1968 und 1973 komponierte David Tudor eine Reihe
von Stlicken mit dem Titel Rainforest. In vier unterschiedlichen
Versionen (Rainforest | — IV) wird darin die Idee eines Ensembles
von klingenden Objekten mit einer fir jedes Objekt spezifischen
Klangcharakteristik entwickelt. Als Objekte kénnen sowohl
einfache Fundstiicke als auch aus bestimmten akustischen
Erwagungen heraus hergestellte Dinge verwendet werden. An
jedem dieser Objekte werden Transducer (Kérperschallerreger)
befestigt, mit denen sich Klange direkt auf ihre Oberflache
Ubertragen lassen. Material, Form und Grésse der Objekte
wirken als akustische Filter, die die Klange auf eine je
spezifische Art und Weise modulieren. Die Objekte haben
damit drei Funktionen: Sie sind individuelle Skulpturen,
musikalische Instrumente und mechanische Filter zugleich.

Rainforest | entstand 1968 fir die legendare Choreografie

von Merce Cunningham, in der die Tanzer*innen in Trikots von
Jasper Johns und zwischen heliumgefillten Kissen, den Silver
Clouds von Andy Warhol tanzten. Die bekannteste Version

aus Tudors Kompositionsreihe ist allerdings Rainforest IV
(1973). Das Stiick sieht die Entwicklung eines raumlichen
Environments aus «Rainforest»-Objekten vor. In dieser Version
werden zusétzlich die kaum hdrbaren Resonanzfrequenzen der
Objekte selbst mithilfe von Kontaktmikrofonen abgenommen
und Uber ein Audiosystem in den Raum projiziert.

Im Rahmen der Projektwoche mit Studierenden des
Studiengangs Sound Art der Hochschule der Kiinste Bern
wurde unter der Leitung des Gastdozenten hans w. koch aus
Koln Rainforest IV erstmals in der Schweiz realisiert.

Nach einer Einfiihrung — da begegnete man u.a. dem jungen
Bill Viola, der 1973 an dem gleichnamigen Workshop teilnahm

i _—

Auf dem Schrottplatz wird nach geeigneten Gegenstanden fiir die Installation
gesucht. Foto: Valerian Maly

Unter den Fundstiicken befinden sich veritable Trouvaillen, wie diese
Schulpausenklingen, datiert anno 1968. Foto: Valerian Maly

und zu Tudors «composers inside electronics» gehodrte — ging
es auf den Schrottplatz im Galgenfeld Bern, um metallene
Gegenstande nach ihrer Form und ihrer akustischen Beschaffen-
heit auszusuchen. Zerbeulte Behélter, Kupferbander, eine

in der Landwirtschaft gebrauchte Milchbrénte, leere Feuer-
l6scher, gar eine Trouvaille wie die Schulpausenklingel, deren
PTT-Etikette mit «Bern, Oktober 1968» beschriftet ist, und
andere Eisen- und Stahlgegenstinde wurden ausgewahlt. Der
Auswabhl liegen sowohl visuelle als auch akustische, aber auch
metaphorisch-erzahlerische Kriterien zugrunde.

N
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Die Installation im Aufbau... Foto: Kunstmuseum Bern

...mit vereinten (digitalen) Kraften wird dazu auch am Sound getiftelt.
Foto: Kunstmuseum Bern

Nach der Reinigung bei der Speditionsanlieferung des
Kunstmuseum Bern wurden die Objekte mit Schniiren und
Stahlseilen an der Decke des Studiolo 1 befestigt. Jedes
Objekt, frei im Raum schwebend und einzeln beleuchtet,
wurde mit einem «Transducer» (das ist ein Lautsprecher ohne
Membran, der das Objekt in Schwingung versetzt und so das
Objekt selbst zur Lautsprechermembran wird) und einem
Kontaktmikrophon bestiickt.

hans w. koch, Studierende der HKB/BA Sound Arts,
David Tudor: Rainforest IV, 11.09.-23.09.2018, Fotos: Dominique Uldry

Am Samstag, den 15. September bespielten die Studierenden
diese «objets trouvés» in einem dreistindigen Konzert
mittels live-erzeugten Klangen, mit Sound-Samples und
vorab aufgezeichneten Umweltklangen und verwebten sie
zu einer vielschichtigen Komposition. Die Zuschauer*innen,
die in gleichem Mass auch konzentrierte Zuhdrer*innen
waren, bewegten sich lauschend durch den Raum — wie

auf der Pirsch, im Regenwald. Das Unvorhersehbare, die

in den raumlich verteilten Objekten plétzlich erklingenden
Gerausche — obwohl oft maschinell und aus industriellen
Klédngen erzeugt — erinnerten an die vielschichtige und

die vielstimmige «soundscape» eines Urwaldes. Die am
Konzert aufgezeichneten Klange wurden in eine permanente
Klanginstallation Gberfihrt, die anschliessend bis zum
23.September zu sehen und héren war.

Text: Valerian Maly

Mitwirkende Studierende: Lejla Bajrami, Michael Bernauer,
Pabloc Chacon, Noe-Julian Eckmans, Till Eiholzer, Julian
Glaus, Jan Glauser, Mari-Luz Gonzales, Raphael Hitz, Milena
Krstic, Daniel Miska, Manolo Miller, Remy Rufer, Andreas Ryf,
Tanja Stampfli, Moritz Tobler, Simon Walker, Demian Wyss,
Merlin Zillig

Kunstlerische Leitung: hans w. koch, Valerian Maly
Technische Leitung: Beat Miiller

> Video
Vom Schrottplatz zur Auffiihrung: Making Of Rainforest IV, Video: Roger Ziegler
unter Verwendung von Filmmaterial von Valerian Maly, Roger Ziegler



https://vimeo.com/290884217
https://vimeo.com/290884217

HORS D’CEUVRE:
LANDSCHAFTSBILDER -
EINE MALERIN UND EIN
URBANIST IM GESPRACH

KEES CHRISTIAANSE, SIGRID VAN ESSEL

Die Malerin Sigrid van Essel und den Architekten und
Stédteplaner Kees Christiaanse verbindet einiges. Sie,
aufgewachsen in Davos und seit Langerem in Holland zuhause,
kartiert und dokumentiert die stadtebauliche Entwicklung
von Amsterdam Noord. Er, aufgewachsen in Holland, seit
2003 Professor fiir Stadtebau an der ETH Ziirich, hat in den
Schweizer Bergen seinen bevorzugten Arbeitsort gefunden,
um Uber urbanisierte Landschaften nachzudenken. In

der République Géniale tauschen sich die beiden tber

ihre Herangehensweisen an die Landschaft und Uber ihre
Beobachtung von stédtischen Verdnderungsprozessen aus.

Sigrid van Essel, Landschaft 1 (Ausschnitt), 55x 180 cm Olfarbe auf Leinwand, ® Sigrid van Essel

Meret Arnold im Gesprach mit Sigrid van Essel und Kees Christiaanse, 12.09.2018, Fotos: Kunstmuseum Bern



LOUISE GUERRA ARCHIVE:
FUTURESPECTIVES

DELPHINE CHAPUIS SCHMITZ:
READING SESSION CHAPTER 1-20

Fiur FUTURESPECTIVES, dem Ausstellungsbeitrag des Louise
Guerra Archives, werden verschiedene Kiinstler*innen,
Vermittler*innen, Kurator*innen und Archivar*innen
eingeladen, performativ mit dem Archiv Louise Guerras zu
interagieren. Im Zentrum von FUTURESPECTIVES steht

die Frage, wie zukiinftig mit der fiktiven, kollektiven
Biografie von Louise Guerra (2013-2017, gegriindet in Basel)
umgegangen werden kann. Das Archiv wird dabei als «living
archive» gedacht: die eingeladenen Gaste nehmen in ihren

Performances, Veranstaltungen und Beitrdgen Bezug auf die
kinstlerischen Praktiken von Louise Guerra und entwickeln
daraus neue Arbeiten, welche das Archiv von Louise Guerra
gleichermassen erweitern wie reflektieren. Damit wird der
Ausstellungsraum sowohl zum Prasentations- als auch zum
Produktionsort.

Fur die dritte Session von FUTURESPECTIVES, die am 16.
September in der République Géniale stattfand, komponierte
Delphine Chapuis Schmitz aus den Texten von Louise Guerra
fir ihre Lecture Performance einen neuen Text. «Out of her
words | wrote her story — one among many, aiming at capturing
the multiple facets of her work and life, of the possible worlds
she opened for us, for a moment becoming her, she who was
them, who were us among many, among others.»

(Delphine Chapuis Schmitz, 2018)

Louise Guerra Archive, FUTURESPECTIVES, Reading Session Chapter 1-20,
Lecture Performance mit Delphine Chapuis Schmitz, 16.09.2018,
Foto: Enrique Mufoz Garcia

Ausschnitt aus der Performance von Delphine Chapuis Schmitz,
Reading Session Chapter 1-20, Louise Guerra Archive, FUTURESPECTIVES,
16.09.2018, Video: Enrique Mufioz Garcia

- Video

- Video



https://www.youtube.com/watch?v=0xrURZQmNTc
https://www.youtube.com/watch?v=P27VK6PC-hg 
https://www.youtube.com/watch?v=0xrURZQmNTc 
https://www.youtube.com/watch?v=P27VK6PC-hg

Die Welt der République Géniale, kurz und knapp interpretiert.
Tschése zdme ist ein Selfie-Format der Dampfzentrale Bern.
Idee und Ausfiihrung: Nathalie Létscher

- Video



https://vimeo.com/289689115
https://vimeo.com/289689115
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LIVE
ART

STUDIOLO 1

Di 18.09.,10h-21h
Mi 19.09.,10h - 17h
Do 20.09.,10h-17h
Fr 21.09.,10h-17h
Sa 22.09.,10h-17h
So 23.09.,170h - 16h30

INSTALLATION DAVID TUDOR:
RAINFOREST IV
hans w. koch, Studierende
der HKB/BA Sound Arts

POiPOIDROM

Do 20.09.,20h -20h50
Fr 21.09.,17h - 17h50
Fr 21.09.,20h -20h50

RAMBERT EVENT
Ballet Rambert

POIPOIDROM
So 23.09.,10h-17h
XA JOHN CAGE: REUNION
hans w. koch, Peter Behrendsen,

Daniel Weissberg, Cathy van Eck,
Lara Stanic, Schachclub Bern

TEA
CHI
NG &
LEAR
NING

POIPOIDROM

Di 18.09.,19h - 20h

IEXX] VORTRAG: «ICH WILL DEN MASCHINEN
NICHT VORSCHREIBEN, WAS SIE ZU
TUN HABEN>» DAVID TUDOR. VOM

INTERPRETEN ZUM KOMPONISTEN
Peter Behrendsen

PROGR / STUDIOLO 4

Fr 21.09.,10h-13h

HKB Y-PROJEKT «ON AIR»
Valerian Maly, Studierende der HKB

POIPOIDROM
Fr 21.09.,10h30- 12h30
BEXE] DANCE MASTER CLASS:

CUNNINGHAM TECHNIQUE
Jeannie Steele

STUDIOLO 3

Sa 22.09.,14h - 15h

Sy HORS D’CEUVRE ZU JOHN CAGES
«MUSHROOMS AND VARIATIONS»
IM ANSCHLUSS AUF PILZ-SPOREN-
SUCHE IN DER NATUR IM
BREMGARTENWALD BIS 17H
Yngvar Cramer, Pilzverein Bern

EAT
ART

EAT ART CORNER

So 23.09.,12h-17h

XS] HOT-DOGS MIT JOHN CAGES
LEGENDARER «DOGSOUP»
Yngvar Cramer

VER
MITT
LUNG

IN DER REPUBLIQUE GENIALE

So 23.09.,11h

OFFENTLICHE FUHRUNG
Etienne Wismer




VORTRAG: «ICH WILL
DEN MASCHINEN

NICHT VORSCHREIBEN,
WAS SIE ZU TUN HABEN»>
DAVID TUDOR.

VOM INTERPRETEN

ZUM KOMPONISTEN

PETER BEHRENDSEN

Der Theaterwissenschaftler, Germanist und Soziologe Peter
Behrendsen eignete sich als Autodidakt die elektronische
Musik an. In den 1970er und 1980er Jahren war er Mitglied
des Ensembles von Josef Anton Riedl. Als langjahriger
Mitarbeiter beim WDR-HGérspielstudio/Studio Akustische
Kunst wirkte er mit bei der Realisation von wegweisender
akustischer Kunst, so z.B. bei John Cage Roaratorio - ein
irischer Circus Uber Finnegans Wake. Peter Behrendsen
betrachtet als seine wichtigsten Einflisse John Cage, Alvin
Lucier, Jackson Mac Low und David Tudor, mit denen er
mehrfach zusammengearbeitet hat.

RAMBERT EVENT

BALLET RAMBERT

Die alteste zeitgendssische Tanzcompagnie Englands ist mit
Merce Cunninghams beriihmtem Rambert Event das erste
Mal in der Schweiz zu sehen. Merce Cunningham gehdrt zu
den Gallionsfiguren des American Modern Dance und wirkte
ein halbes Jahrhundert lGber die Grenzen des Tanzes hinweg.
Sein Nachlass wird seit 2009 von der Cunningham Dance
Foundation verwaltet.

Merce Cunninghams legendéare «Events», die sich jeweils
aus Auszlgen bestehender Choreografien, Musik und
Design zusammensetzten, zeigten seine revolutionare

Herangehensweise an Choreografie in exemplarischer Weise.

Die «Events» wurden an die jeweiligen Orte angepasst und
fanden u.a. in Museen statt.

Der Rambert Event vereint Ausziige aus dem Repertoire
Cunninghams, das Grossbritaniens flihrende zeitgendssische
Company weiterhin auffiuhrt. Die ehemalige Cunningham-
Tanzerin Jeannie Steele setzt dieses Ereignis gemeinsam

mit Ballet Rambert speziell fir die République Géniale um.
Die Musik wird live von Philip Selway (Radiohead), Adem
Ilhan und Quinta gespielt. Kostlime und Set basieren auf der
Gemalde-Serie Cage des Kiinstlers Gerhard Richter.

Erstmals wurde der Rambert Event 2014 aufgefiuhrt und
wird seither als aufregende neue Begegnung mit den Ideen
und Werken des fur die Tanzgeschichte enorm wichtigen
Choreografen Merce Cunningham gehandelt.

Ballet Rambert, Rambert Event, 20.09.2018, Fotos: Sabine Burger




BALLET RAMBERT:
INTERVIEW WITH
JEANNIE STEELE

The legendary Cunningham Event came to the République
Géniale. Anneli Binder is talking to the former Cunningham
Dancer Jeannie Steele, who is in charge of staging the
Cunningham Event as the Rambert Event with the dancers of
the Ballet Rambert.

Anneli Binder: Merce Cunningham started these events, which
comprised excerpts from old and new dances sometimes two
or more simultaneously, in 1974 in a museum in Vienna. What
was his intention with these events?

Jeannie Steele: Merce wanted his work to be seen by as many
people as possible. He also wanted to challenge the notion
that dance performance could only take place in a theatre on
a proscenium stage. The ability to view the movement from
alternative angles and to be in closer proximity to the dancers
allows the audience to have a new experience of the art form.
It gave Merce the opportunity to revisit work in a new way as

well. He was an innovator. The Event format was just one way
to alter and open his perception of his existing work in order to
discover something new.

You re-staged this with the dancers of the Ballet Rambert.
How was the process and which bits of Cunningham repertoire
did you use?

When | arranged the first Event for Rambert in 2014, it was to
celebrate the opening of their new headquarter on London’s
South Bank. | chose material from each of the 10 Cunningham
pieces that Rambert had licensed in the 30 years that they
had been including Merce’s work in their regular repertoire.

| arranged 2 separate 55 minute dances which inhabited 2 of
the studios in the new building and occurred simultaneously
with the dancers moving between spaces and the audience
also free to move from space to space. Since then, we have
performed new versions of the Rambert Event in Bassano,
Italy, The Philips Gallery in London and now in Bern.

Merce Cunningham was a fierce interdisciplinary artist.
He worked with outstanding musicians, set and costume
designers. How is this visible in the Rambert Event?

We are very lucky to have music composed by Radiohead
drummer and solo artist, Philip Selway. Selway and fellow

Ballet Rambert, Rambert Event, 20.09.2018, Fotos: Sabine Burger

composers Quinta and Adem Ilhan made a modular score that
can be reconfigured in the same way as the choreography.

This leaves open the possibility to have a completely new
experience of the same material in a new space. The set design
was created using reproductions of Gerhard Richter’s Cage
paintings. Of the 6 Cage paintings, 1-5 are each divided into 5
separate panels. The costumes are made up of the 6% painting.
This means the décor is also modular in that we can use a
varying number of the panels depending on the parameters

of the performance space. | also very much like the fact that
Richter, like Merce, is continuing to make work and challenge
himself artisticly into his older age. | also love that John Cage
is represented in some small way.

The original events had also an element of in situ a.k.a
site-specifity to them. How do you work on this in the
different venues that you perform in with the dancers?

First we recover the material and then | give them the new
order. We then tape off the space in the studio with entrances
and exits. | often utilise multiple fronts if the space allows so
we rehearse this element as well. As with Merce Cunningham
Dance Company, we always rehearse in silence and don’t
have the music until the first performance.




Ballet Rambert, Rambert Event, 20.09.2018, Fotos: Sabine Burger

Can | ask you, perhaps too cheekily, in your opinion what
would Merce have said to the Rambert Event at République
Géniale in Bern?

I'd like to think Merce would have been very happy with the
performances in Bern and with the Rambert Event in general.
The Event format allows even his most dated choreographies
to be seen in a fresh light and have a new lease of life. As an
artist who never wished to look to the past, | like to believe

he would agree it’s a way for new audiences to experience

his work in their own time. I'm sure he would have loved the
installation of Rainforest IV that was on in the gallery whilst we
were there and I’'m also very sure he would have made as many
trips as possible to sit by the beautiful Aare.

Jeannie Steele’s biography:

Jeannie Steele began working with the Merce Cunningham
Dance Company as an apprentice in 1990. She danced with
MCDC from 1993-2005 and served as Cunningham’s rehearsal
assistant 2000-2006. Jeannie began teaching Cunningham
technique in 1997 and staging Cunningham’s repertoire in
1998 setting pieces on several companies including Royal
Swedish Ballet, New York City Ballet, Pacific Northwest

Ballet and Ballet Rambert. Her most recent staging on
Rambert, the Rambert Event, resulted in a nomination for a

UK Theatre Award in 2014. Since moving to London in 2007,
Steele has held a position as a full time lecturer at London
Contemporary Dance School. She is also Head of Technique
and Performance of the school’s undergraduate programme.
In addition to her work at LCDS, Jeannie continues to stage
Cunningham repertoire and regularly teaches technique
classes for several London based dance companies including
Richard Alston, Matthew Bourne, Michael Clark, DV8, Company
Wayne McGregor and Rambert. Steele holds an MA from the
University of Kent and a Pilates teaching certification from
The Kane School of Core Integration in New York City. Her
class utilises the complex movement vocabulary and dynamic
range of a pure Cunningham structure with a focus on

helping each dancer achieve and sustain optimal anatomical
awareness and healthy alignment.




DANCE MASTER CLASS:
CUNNINGHAM TECHNIQUE

Am 21. September fand im Rahmen der République Géniale
eine Dance Master Class zur Cunningham Technique mit
Jeannie Steele vom Ballet Rambert, London statt. Gabriela
Schneider ist langjéhrige Mitarbeiterin im Kunstmuseum
Bern und hat an diesem Training teilgenommen. Im Interview
erzdhlt sie Sarah Merten von der Erfahrung, mitten im
Museum ihrer langjéhrigen Passion nachzugehen.

Sarah Merten: Gabriela, du hast an der Dance Master Class
mit Jeannie Steele vom Ballet Rambert teilgenommen. Was
war das fiir eine Erfahrung?

Gabriela Schneider: Als ich bei Facebook die Veranstaltung
Master Class Cunningham Technique entdeckte, wusste ich
sofort, dass ich unbedingt daran teilnehmen méchte. Das war
so richtig aus dem Bauch heraus klar. Der Kopf und die Zweifel
kamen erst etwas spater... Schaffe ich das tiberhaupt noch?
Kommen da nur Junge? ... Tanzprofis? Blamiere ich mich? ...etc.
Da ich aber seit Langem libe, auf meinen Bauch zu héren, habe
ich den Schritt gewagt. Das Erdgeschoss des Atelier 5-Baus
hatte sich in meiner Abwesenheit in eine Bihne verwandelt
mit Scheinwerfern, Tanzboden, Zuschauertribiine, Bihnenbild.
Es war beeindruckend und passte wunderbar in diesen
grossen, offenen Raum. Ich kam und Jeannie war sofort bei mir
und begriisste mich herzlich. Alle meine Zweifel waren weg
und ich dankte meinem Bauchgefuihl! Die Cunningham Master
Class sowie der Ort fuhlten sich schliesslich fir mich — etwas
kitschig ausgedrickt — an wie «zuhause sein». Als langjahrige
Mitarbeiterin kenne ich das Kunstmuseum Bern gut und
Tanzen ist fast wie Velofahren: was der Korper einmal gut
gelernt hat, bleibt gespeichert, etwas eingerostet zwar, aber
doch erstaunlich schnell wieder abrufbar. (Ich war 15 Jahre
lang Tanzerin — Tanztheater/Modern Dance... vor 20 Jahren
habe ich meine Tanzkarriere an den Nagel gehangt.)

Was habt ihr konkret gemacht?

Wir waren eine Gruppe von 12 Teilnehmenden (1 Tanzer, 11
Tanzerinnen) verschiedenen Alters. Die Master Class fand
direkt auf der Biihne mit Biihnenbeleuchtung und in Anwesen-
heit des normalen Museumspublikums statt. Jeannie erklarte
uns zu Beginn des Trainings, dass Merce Cunningham nie
Musik benutzte. Dass es ihm wichtig war, den Rhythmus/den
Puls einer Choreografie sowie die Gruppendynamik zu spiiren
und unabhéangig von Musik tanzen zu kénnen. Jeannie fihrte

uns sehr kompetent und mit ihrer Stimme als Musikersatz/
als Puls durch ein klassisches Cunningham Warm-up. Dies
beinhaltet diverse Elemente aus dem klassischen Ballett,
zudem Curves und Tilts und Contractions und diverse
Raumwechsel. Gegen Ende studierten wir einen kleinen
Teil einer, auch am Abend vom Ballet Rambert gezeigten
Choreografie von Merce ein. Die Zeit verging viel zu schnell.

Was hat dich dazu bewogen teilzunehmen? Kanntest du
denn die Choreografien von Merce Cunningham schon?
Wahrend meiner Tanztheater-Ausbildung und als Profi
trainierte ich téglich. Ich lernte verschiedene Modern Dance
Stile kennen: Limon, Graham, Horton und Cunningham
Dance Technique. Dieses Cunningham Training war fiir mich
ein Stlck Nostalgie. Ich wollte es einfach wieder einmal
erleben. Zudem fand ich die Idee, an meinem Arbeitsort zu
tanzen verlockend.

Dance Master Class mit Jeannie Steele vom Ballet Rambert, London, 21.09.2018, Foto: Kunstmuseum Bern

Jeannie Steele, die das Training leitete, hat ja lange selber bei
Merce Cunningham getanzt. Wie hat sie euch seinen Spirit
nahergebracht?

Jeannie war wundervoll! Ich spiirte definitiv den Spirit von
Cunningham. Und ware ich in London zuhause, wiirde ich wohl
wieder regelméssig ein Tanztraining besuchen.

Was nimmst du fiir dich mit?

Hmmm... einen Tanzneustart mit 53 Jahren...? Ich liebe Modern
Dance nach wie vor, da hat sich nichts gedndert. Und ich
vermisse das kreative, kiinstlerische Schaffen in meinem
heutigen Leben — wiederum Teil sein einer République Géniale
waére schén ... Die Master Class Erfahrung hat einen Teil in mir
beruhrt/geweckt, der immer noch und wieder sein méchte.




HORS D’CEUVRE:
«MUSHROOM AND
VARIATIONS» LECTURE-
PERFORMANCE NACH
JOHN CAGE

YNGVAR CRAMER, PILZVEREIN BERN

Der Berner Chemiker, Programmierer, leidenschaftliche Koch
und Pilzfachmann Yngvar Cramer fihrt in die Mykologie —
der Wissenschaft der Pilze — eines John Cage ein. John Cage,
der kontroverse Grossmeister der Moderne, der Neutdner,
der sein Klavier mit Papier und Reisszwecken préaparierte
und dessen Zufallsprinzip eines der meistdiskutierten
Kompositionsverfahren des 20. Jahrhunderts ist, war

auch ein leidenschaftlicher Pilzsammler. Wie er 1959 mit
seinem profunden Wissen lber Pilze die Tournee der Merce
Cunningham Company, deren musikalischer Leiter er war,
rettete, dies und andere wundersame Dinge erfuhren wir

von dem Pilzkontrolleur Yngvar Cramer.

Im Anschluss an seinen Vortrag fiihrte Yngvar Cramer mit
kennerhaftem Pilzblick durchs Dickicht des Bremgartner
Waldes: Auf Pilz-Sporen-Suche in der Natur.

JOHN CAGE: REUNION
(1968). FUR MODIFIZIERTES
SCHACHBRETT UND
LIVE-ELEKTRONISCHE
KOMPOSITIONEN

HANS W. KOCH, PETER BEHRENDSEN, DANIEL WEISSBERG,
CATHY VAN ECK, LARA STANIC, MITGLIEDER DES
SCHACHCLUB BERN

Erlebnisbericht von Valerian Maly

Schachbrettsound oder Soundbrettschach?

1968 spielten Marcel Duchamp und John Cage in Toronto

eine legendare Partie Schach. Die beiden kreativen Giganten
schufen ein einzigartiges Horerlebnis durch ein speziell
konstruiertes Schachbrett, das mit jedem einzelnen Zug
unterschiedliche elektronische Kompositionen ausléste.

Bei der Urauffiihrung waren es die composer/performer
David Behrman, Gordon Mumma, David Tudor und Lowell
Cross, welche die Klange beisteuerten. Fiinfzig Jahre

spéater — am Sonntag, 23. September 2018 — waren es bei

der Wiederaufnahme und Schweizer Erstauffiihrung in der
République Géniale nun Peter Behrendsen, hans w. koch, Lara
Stanic, Cathy van Eck und Daniel Weissberg, welche die Klange
zu den wechselnden Positionen der Schachfiguren erzeugten.

Das Poipoidrom wurde fir einmal zum «Pleasure- und Play-
Ground» fiir die «Kénigsdisziplin der Spiele», dem Schach. In
einem Uber sechsstiindigen Turnier wurden die verschiedenen
Spielarten ausgetragen: vom Match Challenge mit strengen
Zeitlimits, zum Schachspiel mit zeitlich offenem Ausgang, vom
Blitzschach zum legendaren «Fischerschach». Dabei wurde hier
nicht nur im Wettkampf gemessen, sondern es setzte auch ein
gegenseitiges «Teaching and Learning» ein. Hohepunkt dabei war
sicher die «Battle of generations», wobei nicht klar auszumachen
war, wer da wen mit Strategie und Planung austrickste. Denn
beim Schach geht es nicht um das Umherziehen irgendwelcher
Figuren, um mit Glick zu gewinnen. Glick ist bei diesem

Spiel ausgeschlossen. Es gibt weder Wiirfel, noch zieht man
irgendwelche Karten, so dass etwas Unvorhergesehenes passiert.
Und doch, so wissen schon die jungen Schachspieler*innen,
darunter Igor Schlegel, Nathalie Pellicoro und Darja Babineca,

John Cage, Marcel Duchamp & Teeny Duchamp performen
Réunion an der Urauffihrung in Toronto am 5. Méarz 1968.
Foto: Shigeko Kubota, courtesy of The John Cage Trust.

‘”F

Finfzig Jahre spater wird die République Géniale zum
Austragungsort von Réunion. Foto: Enrique Mufioz Garcia

Foto: Enrique Mufioz Garcia



Das «Battle of Generations» ist auch ein gegenseitiges «Teaching and Learning».

Foto: Enrique Mufioz Garcia

- Video

John Cage: Réunion (1968), fir modifiziertes Schachbrett und live-elektronische
Kompositionen, Wiederaufnahme und Schweizer Erstauffiihrung in der
République Géniale, 23.09.2018, Video: Enrique Muioz Garcia

wird man nur allzu oft von den gegnerischen Ziigen Gberrascht.
Man hat sie nicht vorausgesehen.

Um nicht Voraussehbares, nicht Voraushdrbares ging es
zeitlebens auch John Cage (siehe dazu auch John Cage for
Dummies, S. XY). Mittels Zufallsoperationen enthierarchisierte
er die Kldnge und setzte sie so erst frei. Ein seltsam
verwegenes Unterfangen — auch da war Cage einmal mehr
Pionier — Zufallsoperationen, Nichtvoraussehbares mit dem
Strategiespiel Schach zu verbinden: Cages zentraler Begriff
war der der Unbestimmtheit, der «Indeterminacy».

Mitglieder des Schachclub Bern: Arshavir Musaelyan, David
Schaffner, Nguyen Ly, Oliver Marti, Samuel Schneider, Igor
Schlegel, Nathalie Pellicoro, Darja Babineca

Klangregie: Tobias Grewenig, Kéln

EAT ART:

YNGVAR CRAMER
SERVIERT JOHN CAGES
HAUTE CUISINE

YNGVAR CRAMER, CHEMIKER UND MYKOLOGE

Yngvar Cramer serviert John Cages Haute Cuisine —
Rezepte aus der Zeitschrift Vogue, 1965

Hot-Dogs mit John Cages legendarer Dogsoup fiir die kleinen
Besucher

Gemischter Salat mit John Cages Dogsoup Salad Dressing,
nach Alison Knowles Make a Salad, 1962

Schweizer Weiderind «Sous Vide» mit John Cages raffinierter
Morchelsauce (inkl. Prosecco)

John Cage, der glaubte, dass Kunst nie eine Liebkosung sein
darf, denn wenn sie nicht irritiere, sei sie keine Kunst («A work
of art must never be a caress. If it no longer irritates, it no
longer is art.») war in der Kiiche genauso rebellisch wie am
Klavier. Wahrend die «Catsoup» (Ketchup) eine diinne Sauce
sei, bevorzuge er das Dickflissige.



http://blog.kunstmuseumbern.ch/john-cages-reunion-schachbrettsound-oder-soundbrettschach/ 
http://blog.kunstmuseumbern.ch/john-cages-reunion-schachbrettsound-oder-soundbrettschach/

Die im Titel zitierte und ironisch zugespitzte Losung des
Kinstler*innenkollektivs RELAX' steht sinnbildlich fir die
Motivation, in der bildenden Kunst kollektiv zu arbeiten. Sie
suggeriert, dass es geradezu frevlerisch ist, an individueller
Kunstproduktion fest zu halten. Im Kunstkontext sind daher
immer wieder Kollektive gebildet worden? und die Griinde
daflr sind vielfaltig: Kollektive Kunstproduktion findet statt
als Dekonstruktion des Kiinstlermythos durch Kritik an der
individuellen Autorschaft, als Reaktion auf den Umgang mit
persénlichen Ressourcen und 6konomischen Strukturen des
Kunstfelds sowie unter dem Gesichtspunkt sozialer Faktoren,
die (auch) zu einer kunstlerischen Praxis werden.

Der vorliegende Beitrag thematisiert verschiedene
Beweggriinde fir kollektives Kunstschaffen vor dem
Hintergrund postmoderner Diskurse des 20. Jahrhunderts, als
deren Kind auch Robert Filliou gelten kann. Sein Verstandnis
von kollektiver oder kollaborativer kiinstlerischer Arbeit
bildet anschliessend die Basis fiir die Frage, auf welche Weise
sich heutige kollektive Kunstproduktion prasentiert. Dies
wird anhand von fiinf Beispielen kollektiven Kunstschaffens
deutlich, die Teil der République Géniale wurden.

Kritik an der Autorschaft

Kunstlerisches Schaffen war lange gebunden an die
Vorstellung vom — (iberwiegend méannlichen — Autor

als autonomes Subjekt, der als einzigartiger Schopfer
ebensolche Werke hervorbringt. In diesem Konzept ist

dem «Werk» als etwas Abgeschlossenes und Endgiiltiges
die Singularitat seiner Urheberschaft eingeschrieben.
Spatestens seit dem Ende des 19. Jahrhunderts wird diese
Position jedoch im Zuge sich veréandernder gesellschaftlicher
Ordnungen und kiinstlerischer Verstandnisse einer Kritik
unterzogen, der sich im Verlauf des 20. Jahrhunderts weitere

postmoderne Diskurse anschliessen. Diese dekonstruieren
den Mythos vom einzigartigen Schopfer und das letztlich
«phallozentristisch[e] Konzept vom autonomen Subjekt».?
Insbesondere Roland Barthes und Michel Foucault haben

die genuine Autorenposition insofern in Frage gestellt, als
dass sie kiinstlerische Produktion nicht als intrinsisches

und dadurch isoliertes Erfinden verstehen, sondern als ein
beziehungsreiches Kompilieren.* Beide betonen, dass es keine
Autonomie kiinstlerischer Kreativitat geben kann, insofern
Ideen und deren Darstellungen immer auf etwas Bestehendem
beruhen, indem sie darauf Bezug nehmen, es kommentieren
oder reformulieren. Das bedeutet, dass ein Kunstwerk nicht
(mehr) geschlossen ist, weder in der Art seiner Produktion,
noch in derjenigen seiner Rezeption. Es ist ein offenes

Modell, eine Méglichkeit und Einladung zur Anteilnahme

und Mitgestaltung. Das dsthetische Objekt der Postmoderne
ist nicht mehr «das Kunstwerk als grosse individuelle
Einzelleistung»,® sondern das (kollektive) Projekt, das
Produktion, Présentation und Rezeption als Prozess begreift,
an welchem unterschiedliche Kréafte beteiligt sind. Marion
Strunk fasst diese Verschiebung von Produkt/Autorschaft

hin zu Produktion/gemeinschaftlicher Prozess wie folgt
zusammen: «Kunst kann nicht das sein, was schopferisch sein
soll. Sie ist vielmehr als ein dynamisches Modell zu denken.»®
Dieses Verstandnis bildet einen wichtigen, theoretischen
Nahrboden fiir die Motivation zu kollektiver Kunstproduktion,
die sich kritisch mit autorschaftlichen Kategorien von
Schopfung, Objekt und Authentizitat auseinandersetzt.

Okonomien des Kunstfelds, Kunst als (geteilte) Arbeit

Kunst als ein dynamisches Modell oder System zu verstehen,
bedeutet auch, dass dessen Okonomien in den Fokus riicken.
Zeitgleich mit der Verschiebung zu einem prozessorientierten,
dynamischen (und entsprechend kollektiven) Verstandnis
von kinstlerischer Produktion, hat sich das Kunstfeld zu
einem professionalisierten wirtschaftlichen System und
Arbeitsfeld etabliert. Dass Kunst Arbeit ist — und nicht
zuletzt auch dadurch mit dem Schépfermythos bricht, zeigt
sich laut Marion Strunk u. a. daran, dass heute «niemand
mehr von <Werk>, sondern von <kiinstlerischer Arbeit>

oder «<Produktion» [spricht], was Gber Kunst aussagt, dass

sie erarbeitet ist».5 Mit der Professionalisierung unter
postfordistischen Bedingungen sind insbesondere seit

den 1980er Jahren jedoch global6konomische Vorgénge

wie steigende, individualisierte Selbstkontrolle, raumliche
Unabhangigkeit und eine Flexibilisierung der Arbeitszeiten
und -inhalte auch im Kunstkontext auszumachen. Diese
Entwicklung und der potentielle Gestaltungsspielraum

kann laut Gesa Ziemer durchaus als befreiend empfunden
werden, doch geht sie «mit einem vagen sozialen Schutz

und prekaren Arbeitsbedingungen einher.»” Sich im Kollektiv
zusammenzuschliessen kann deshalb als Reaktion auf

und als Strategie gegen diese 6konomischen Bedingungen
gesehen werden, die hdufig mit einer hohen Selbstausbeutung
verbunden sind. Zusammen ist man weniger allein. Der
kinstlerische Zusammenschluss bedeutet nicht nur, dass
entstehende Arbeitsschritte geteilt, sondern die finanziellen
und sozialen Ressourcen der einzelnen auch akkumuliert
werden kénnen, um beispielswiese moglichst grosse
Offentlichkeiten herzustellen.

Soziale Faktoren als kiinstlerische Praxis

Im Kollektiv zu arbeiten bedeutet jedoch nicht zwingend,
dass diese Form der kiinstlerischen Produktion die eigenen
Ressourcen schont. Geféllte Entscheidungen und die daraus
folgenden Konsequenzen betreffen alle Beteiligten. Daher
erfordert kollektives Arbeiten erhohte soziale Kompetenz.
Unter anderem deshalb richtet sich die Perspektive von
kollektiver Kunstproduktion insbesondere in den 1990er
Jahren auf «kleine Kreise, auf die Giberschaubare Umgebung
oder auf Freundschaft und Verbundenheit.»® Insbesondere
im selbstorganisierten Kontext treten zu dieser Zeit vermehrt
Kollektive in Erscheinung®, bei welchen «das soziale
Interesse an die Stelle des Politischen [tritt], oder der Begriff
des <Politischen» eine andere Bedeutung [bekommt].»™°

Es geht dabei unter anderem darum, soziale Faktoren als
kinstlerische Praxis zu verstehen. Zusammen kochen, feiern,
den Lebens- und Arbeitsort teilen, in engagierten Projekten
fur die Gesellschaft sowie auch fiireinander sorgen wird zu
einem Handlungsraum, der sich von einem produktorientierten
Arbeitsverstandnis abwendet und seinen «Wirkungsradius
Uber den Kunstkontext hinaus»' erstreckt. Gleichfalls
erweitern diese Projekte den Kunstbegriff und Kunstkontext
um eine soziale Dimension. Dadurch sind sie wiederum
dessen Marktlogik unterworfen, die sich in der Verwertung
solcher sozialen Praktiken in anderen Zusammenhéangen
zeigt. Offensichtlichstes Beispiel dafiir ist das Modell Party
als sozialer Raum und Treffpunkt, welches von Institutionen
begeistert aufgenommen wurde, so dass heute kaum eine
Vernissage ohne Bar, kaum eine Museumsnacht ohne DJ
auskommt.

Robert Filliou: Gemeinsam, allein, gleichwertig

Fur Robert Filliou war das gemeinschaftliche Arbeiten eine
unter vielen Méglichkeiten, die Kunst und daraus folgernd
die Gesellschaft zu verdandern. Wie er in seiner Biografie n



schreibt, habe er sein «ganzes Leben lang [von seinen]
Freunden gelebt und fiir sie gearbeitet».' Er bekraftigte

dies mit der Griindung des «Eternal Networks» (Das
immerwéahrende Netzwerk) oder der «Féte Permanente»

(Das standige Ereignis), eines «grésseren Geflechts», das

den Kinstler «kimmer und Gberall auf der Welt umgibt».'*
Filliou betrachtet die Welt als «kkommunizierendes Ganzes»,
das vom «Eternal Network» Giberzogen wird."® Er produziert
und signiert zusammen mit anderen Kiinstler*innen — so
inszeniert er beispielsweise zusammen mit Daniel Spoerri

ab 1964 Pieges a mots (Wortfallen) —, nimmt an zahlreichen
Fluxusveranstaltungen teil und entwickelt mit Joachim Pfeufer
zusammen ab 1963 ein Zentrum der Permanenten Kreation,
um seine Gedanken mit anderen zu teilen und auszutauschen.
Mit George Brecht eroffnet er 1965 ein Centre international

de création permanente, namlich La cédille qui sourrit — eine
Verbindung von Werkstatt und Schule, «die, ganz im Geiste von
Fluxus, weder Lehrer noch Schiler hat».'®

An diesem Ort erschaffen sie Spiele, erfinden und «zerfinden»
Objekte, Puzzles, Gedichte und Bilderratsel.

In seiner daraus resultierenden programmatischen Schrift
«Lehren und Lernen als Auffiihrungskiinste» stellt Filliou

dar, wie er sich kollaborative Praxis vorstellt. Nicht nur

ist die Mitwirkung von John Cage, George Brecht, Dorothy
lannone, Allen Kaprow, Marcelle Filliou, Dieter Roth, Benjamin
Patterson, Joseph Beuys, Vera, Bjossi und Karl Roth am

Buch verzeichnet, sondern als Co-Autor nennt er auch den
«Leser, wenn er will»."”” Im Denken von Robert Filliou wird

das Kollektive mit gleichwertiger Partizipation gleichgesetzt,
zumal Kunst als Lebenskunst verstanden wird und es zwecks
«gemeinsamer Kreation» um die Uberwindung des Abstands
zwischen dem Kunstler und seinem Publikum gehe.®

Fur Filliou geben Kiinstler und Kinstlerinnen der Gesellschaft
«eine Lebensform — eine Kunst zu leben».'® In seiner Theorie
der «poetischen Okonomie» fiihrt er aus, wie die Eingebungen,
«die Kinstler zur Verfligung stellen kdnnten, wenn wir alle
unsere Kraft auf die wirklichen Probleme der Menschheit
verwenden» eine neue Energiequelle bilden kénnten.?

«Wenn Lehren und Lernen angewandte Kiinste werden, und
Kinstler an diesem Wandel mitarbeiten, dann wird die Kunst
Teilnahme und Vorempfindung. Woran wird sie teilnehmen? An
der Organisation der Freizeit. Der Veranderung der Umwelt.
Der Veranderung der Struktur unseres Geistes. Was wird sie
vorempfinden oder vorwegnehmen? Die neue Ordnung der
Welt, nachdem die Struktur des Geistes geandert worden ist.
Die Kunst soll sich nicht in einem leeren Raum entwickeln
und nur Beziehung zur Kunst selber unterhalten (...) Die
einzige Beziehung muss das Leben und leben sein.»?' Dieser

Umkehrung der Wertetheorie von einer politischen in eine
poetische Sicht, entspricht der gewandelte Blick auf die
eigene kinstlerische Arbeit: weg von der Arbeit als Strafe

zur Arbeit als Spiel. Dieses Ansinnen unterstitzt Fillious
Prinzip der Aquivalenz von «bien fait», «mal fait» und «pas
fait», welche die verschiedenen Phasen innerhalb der
Permanenten Kreation als einander gleichwertige betrachtet:
also das Modell (bien fait), der Irrtum oder Fehler (mal fait)
und die skizzierte Idee (pas fait). «Jedes Mal erfindet der
Kinstler einen Irrtum und amiusiert sich dabei, unendlich
viele Variationen zu schaffen, die alle zeigen, dass das, was er
die Prinzipien des <Nicht-Urteils>, der <Nicht-Bewunderung>
oder auch das Prinzip des <Nicht-Vergleichs> nennt, die
schopferischen Fahigkeiten vervielfaltigt, indem Gefiihle der
Schuld und des Wettbewerbs ausgeléscht werden».?? Fiir
Fillious CEuvre und seine theoretischen Uberlegungen erlaubt
das Prinzip der Aquivalenz die Méglichkeit, die bisherige
kapitalistische Wertetheorie auszuhebeln die auf dem

Gebiet der Kunst wie auch im Bereich der Wissenschaft oder
Wirtschaft ihre Anwendung findet. Bildhafter Ausdruck dieses
Denkens bildet seine Arbeit Ein. Un. One. (1984): Eine Gruppe
von mehreren tausend Wirfeln, die auf allen Seiten nur ein
Auge ziert.

Fh g o]

Robert Filliou, Eins. Un. One., 1984, Installation, 5’000 Wiirfel in verschiedenen
Farben und Gréssen, Masse variabel, Musée d’art moderne et contemporain, Genf

Wahrend Robert Filliou also auf der Gleichwertigkeit der
verschiedenen Teilnehmenden und den verschiedenen Phasen
des kreativen Prozesses besteht und damit Kiinstler*innen
wie Nicht-Kinstler*innen als potentielle Genies auf die
gleiche Stufe hebt, wahrend er die bestehende Wertelehre zu
demontieren und die Arbeit als Spiel aufzufassen versucht,
leistet er auch einen Beitrag zu einer «Kunst des Friedens».?

Den Beitrag von Kunstschaffenden sah er darin «die Faden
der Kunst, der Wissenschaft und der Weisheit wieder zu neuer
Glaubwiirdigkeit miteinander zu verweben».24

Kollektives Kunstschaffen kann sich heute also auf eine
grosse Palette an Vorbildern und Diskursen beziehen,
Motivation und Absichten bleiben weiterhin vielfaltig: noch
immer werden vorherrschende Wertetheorien hinterfragt,
ebenso spielen auch Entwiirfe der Verbindung von Leben
und Arbeiten sowie deren dsthetischer Impetus eine Rolle.
Heutiges kollektives Kunstschaffen versucht jedoch, die
genannten Faden insofern neu miteinander zu verweben, als
damit ganz konkret die Teilnahme am heutigen Kunstbetrieb
beabsichtigt wird: um weiterhin vorherrschende Verstandnisse
von Autorschaft und Werkstatus zu hinterfragen und neue
zu etablieren, aber auch, um den Betrieb nicht sich selbst zu
Uberlassen — denn: Alleine denken ist bekanntlich kriminell.

Die nachfolgenden fiinf Kollektive setzen unterschiedliche
Akzente, welche das Spektrum zeitgendssischen kollektiven
Arbeitens ausloten.

Forensic Architecture

Forensic Architecture (dt. «Forensische Architektur») ist eine
Forschungsgruppe am Goldsmith College in London, welche
aus Architekt*innen, Archaolog*innen, Journalist*innen,
Filmemacher*innen, IT-Spezialist*innen, Jurist*innen und
bildenden Kiinstler*innen besteht. Deren Griinder Eyal
Weizman erkannte beizeiten die politischen Méglichkeiten,
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Map comparing the operational zones of Italian Navy Mare Nostrum and
Frontex’s Triton. Image: Forensic Oceanography.
GIS analysis: Rossana Padeletti. Design: Samaneh Moafi.



Forensic Architecture, Drone Strike in Miranshah: North Waziristan, Pakistan,
30 March 2012, 2016, Foto: Dominique Uldry

um Architektur als méchtiges analytisches Werkzeug bei
der Analyse von Kriegsgeschehen und verbrecherischen
Ereignissen einzusetzen, deren Existenz von Regierungen
bestritten wird. Der Think Thank betreibt daher seit

seiner Grindung 2010 eine sogenannte Gegenforensik,
welche gezielt gegen staatliche Desinformationen in
gerichtlichen Untersuchungen in Stellung gebracht wird.
Dazu tragt Forensic Architecture in milhsamer Kleinarbeit
Bilder, Zeugenberichte, akustische Erinnerungen und
weitere Informationen zusammen und visualisiert mittels
«digital mapping», bewegtem Bild oder 3D-Modellen die
Untersuchungsergebnisse. Das Kollektiv nutzt Video,
Fotografie, verkleinerte Modelle von Gebauden oder
Kriegsschauplatzen, Text sowie Reproduktionen von Tweets
und Social Media-Inhalten. Damit schafft es eine Verbindung
zwischen dem wenige Sekunden dauernden Vorfall, dem
monatelangen Untersuchungsprozess und der oftmals
jahrzehntelangen Geschichte eines Konflikts, der zum
Vorfall gefiihrt hat. Die Auswertungen ihrer Falle werden als
Gegenbeweise zu staatlicher Informationspolitik verstanden
und sowohl fir Gerichtsverhandlungen, fur parlamentarische
Untersuchungsausschiisse als auch fiir Ausstellungen in
Kunstinstitutionen oder in Buchform aufbereitet. Forensic
Architecture tritt bei Verbrechen gegen die Menschheit und
gegen die Umwelt in Aktion und Gbernimmt ausschliesslich
Mandate von zivilen Opfern, Nichtregierungsorganisationen
wie UNO, Amnesty International oder Human Right’s Watch
und unabhangigen Vereinen. Bei seinen Untersuchungen
geht Forensic Architecture von zwei Pramissen aus:

erstens hinterlasst staatliche Gewalt Spuren und zweitens
verfligen die Entscheidungstréger tUber die Macht, diese zu

tilgen. Forensic Architecture wurden im April 2018 fir den
Turner Prize, den héchsten Preis fiir Gegenwartskunst in
Grossbritannien nominiert.

Wahrend der République Géniale werden funf verschiedene
Untersuchungen, welche seit 2012 unternommen wurden,
vorgestellt. Drone Strike in Miranshah (2012) sowie Drone
Strike in Mir Ali (2016) zeigen Untersuchungen im Norden
Pakistans, welche anhand von Zeugenberichten und der
sorgfaltigen Deutung von Einschlagspuren Drohnengesteuerte
Bombenangriffe der CIA in den Jahren 2010 belegen. Torture in
Saydnaya Prison (2016) rekonstruiert anhand der akustischen
Erinnerungen von Folteropfern das Layout des beriichtigten
Geféngnisses in Syrien, dessen Existenz bis heute vom Assad-
Regime geleugnet wird. In Outsourcing Risk (2017) wird der
Verlauf des zerstdrerischen Feuerbrandes in der illegalen
Textilfabrik Ali Enterprises in Karachi (Pakistan) dargelegt,

bei dem im Jahr 2012 254 Menschen bei lebendigem Leib
verbrannten und bis heute keiner der Uberlebenden fiir den
Schaden kompensiert wurde. Death by Rescue hingegen
beleuchtet die Politik der unterlassenen Hilfeleistung im
zentralen Mittelmeer anhand von zwei Schiffbriichen, die sich
im April 2015 ereigneten und in einer einzigen Woche 1'200
Menschen das Leben kosteten. Der Videofilm 77sqm_9:26 min
schliesslich war als Beweis im berlchtigten NSU-Prozess
zugelassen, bei dem es darum ging, dem mérderischen Trio um
Beate Zschape den Mord an Halit Yozgat in einem Internetcafé
in Kassel (6. April 2006) nachzuweisen.

Ihre Videofilme sehen Forensic Architecture als «création
permanente», da sie diese jedes Mal wenn neue Informationen
auftauchen, ergdnzen und das Werk vor dem Hintergrund

der neuen Erkenntnisse, neu zusammenfiigen. Sie haben

sich als interdisziplindre Gruppe ein eigenes Territorium
geschaffen, welches die jeweiligen Disziplinen fir ihr Projekt
einer Gegenforensik nutzt und einsetzt. Dies bringt ihnen

in juristischen Kreisen den Ruf ein, «nur Kiinstler zu sein»,
wahrend in der Bildenden Kunst ihre Identitat als Kiinstler

— trotz der Turner Prize Nominierung — bestritten wird, denn

ihr Ziel ist kein asthetisches oder gestalterisches, sondern

der Aufbau einer forensischen Argumentation im Hinblick auf
juristische Wahrheitsfindung. Forensic Architecture stehen wie
Robert Filliou um 1968 fir eine vielgestaltige Gesellschaft ein
und verhandeln in ihren Werken mit sowohl wissenschaftlichen
wie kiinstlerischen Methoden gesellschaftsrelevante

Themen wie Territorium, Bildung und das Zusammenleben

in krisengeschuttelten Regionen, korrupten Stadten oder
kriminell agierenden Unternehmen. Dafiir veranstalten sie auch
6ffentliche Workshops, eine Art Teaching & Learning, in denen
sie ihre Ideen vorstellen und Methoden transparent machen.

Louise Guerra Archive

Louise Guerra (2013-2017, gegrlindet in Basel) war eine
fiktive, kollektive Klinstlerin. Sie trat in unterschiedlichen
Konstellationen und mit diversen Medien als Agentin gegen

Er—

Louise Guerra Archive, FUTURESPECTIVES, Foto: Dominique Uldry

Individualismus und Autorschaftsglauben in der Kunst in
Erscheinung. Sie bildete zugleich einen Handlungsraum, um
gemeinsam Uber Strukturen kollektiver Kunstproduktion
nachzudenken und diese mit unterschiedlichen Mitteln

zu befragen. Es wurden Kunstwerke und Kunsthandwerk
produziert, Texte verfasst. Es fanden Performances und
theoretische Workshops statt. Es wurden Alltagsgegenstande
aus Louises Leben entworfen und Freundschaftsbandel
geknlpft. Dabei blieben die biirgerlichen Namen jener, die als
Louise Guerra auftraten, konsequent verborgen. Louise Guerra
hatte entsprechend viele Gesichter und Geschichten, welche
unter anderem aus Biografien historischer Louises, etwa

den Kinstlerinnen Louise Bourgeois und Louise Nevelson
oder der Anarchistin Louise Michel zusammengewoben waren.
Die zentrale Frage und Herausforderung war somit immer
auch, wie die Diversitat eines kollektiven Schaffens zu einer
eigenen kiinstlerischen Sprache werden kann; nicht zuletzt in
einem Kunstbetrieb, der auf eindeutiger Zuordnung und auf
der linearen Entwicklung klinstlerischer Karrieren basiert.
Doch Louise Guerra gibt es heute nicht mehr. Was bedeutet
das nun fiir die Kunstwerke, die den «Tod» dieser fiktiven
Kunstlerin Gberlebt haben? Wie kann mit diesem Nachlass so
umgegangen werden, dass Louises Prinzipien von Kollektivitat
und kritischem Hinterfragen von Autor*innenschaft n



Louise Guerra Archive, FUTURESPECTIVES, Installationsansicht,
Foto: Dominique Uldry

weiterhin gewahrt werden? Die Antwort liegt in der Griindung
einer neuen, institutionellen Autor*innenschaft: das Louise
Guerra Archive. Dieses umfasst Louises gesamte kiinst-
lerische Produktion sowie dokumentarisches Material wie
Korrespondenz, Recherchen oder Geschenke von befreundeten
Kinstler*innen an Louise und wird von den Kiinstlerinnen
Chantal Kiing und Kathrin Siegrist betreut und verwaltet. Der
institutionelle Rahmen des Archivs bietet neue Mdglichkeiten
der kuinstlerischen Produktion und Vermittlung im
Zusammenhang mit Louise Guerras Schaffen, denn die Arbeit
mit dem Archiv wird selbst als kiinstlerische, kuratorische und
autorschaftliche Arbeit verstanden.

FUTURESPECTIVES setzt deshalb der konventionellen Form
einer Retrospektive eine zukunftsgerichtete, performative
Praxis entgegen. Fir FUTURESPECTIVES werden verschiedene
Kinstler*innen und Kunstwissenschaftler*innen eingeladen,

performativ mit dem Archiv Louise Guerras zu interagieren.

Im Raum werden nebst bisher unveréffentlichtem
dokumentarischem Material zu Louise Guerra jene Arbeiten
ausgestellt, welche die eingeladenen Gaste als Bezugspunkt
fir ihre Performances, Veranstaltungen und Beitrage
ausgewahlt haben. Damit wird der Raum sowohl zum
Prasentations- als auch zum Produktionsort. Ganz im Sinne
von Robert Fillious Idee der «création permanente» und im
Sinne eines «living archives» (vgl. dazu Studiolo 4) befinden
sich Werk und Autor*innenschaft von Louise Guerra auch

nach ihrem «Tod» in Transformation, indem das Archiv zur
Disposition steht und Anlass fiir weitere kollektive Formen der
Kunstproduktion und Verhandlung von Autor*innenschaft gibt.

RELAX

RELAX (chiarenza & hauser & co) ist ein kiinstlerisches
Kollektiv, welche aus Marie-Antoinette Chiarenza und Daniel
Hauser sowie projektweise weiteren Personen besteht.

Es existiert seit 1983 — ab 1997 unter dem Namen RELAX

— und wirkt seit 2003 von Ziirich aus. Seit Beginn ihrer
Zusammenarbeit orientieren sich Marie-Antoinette Chiarenza
und Daniel Hauser an einer Kunstpraxis, die sich auf die
Strategien der Aufdeckung von Machtverhéltnissen und

des sich Einmischens in Sachverhalte stiitzt. Sie arbeiten
ortsbezogen fir den jeweiligen Kontext, in dem ihre Arbeiten
gezeigt werden. Dabei haben ihre an Slogans erinnernden
Werktitel programmatischen Charakter und formulieren einen
selbstreflexiven, aber auch handlungsorientierten Anspruch.
Neben der Kritik am kilinstlerischen Autonomieanspruch,

der sich auch in der Zusammenarbeit als kiinstlerische
Gemeinschaft ausdriickt, zielen ihre Arbeiten oft auf
6konomische und soziale Zusammenhénge inner- und
ausserhalb des Kunstsystems, auf die Bereiche der
Selbstoptimierung, des Feminismus und der sozialen
Ungerechtigkeit. Ihre musealen Installationen versammeln
Objekte, Videos, Fotografien und Texte aus unterschiedlichsten
Kontexten zu bisweilen tiberbordenden Prasentationen

und zielen damit auf eine Uberforderung des Publikums. Im
Bestreben, voreilige Sinnstiftung zu verhindern, verkérpert
dies zudem ein Akt des Widerstands gegen die einfache
politische oder kiinstlerische Einordnung ihrer Kunst und
bietet zugleich unterschiedliche Einstiege in ihr visuelles und
diskursives Universum.

lhre Installation a word a day to be wiped away (jeden

tag ein auszuléschendes wort, 2012 — 2018) besteht aus
Wértern, Putzlappen, Wischmaschinen und der «Bibliothek
der geléschten Wérter». Zudem sind Wérter und Lappen

fur alle, die ein Wort l6schen méchten, vorhanden. Je

RELAX (chiarenza & hauser & co), a word a day to be wiped away, Installation
bestehend aus Wértern, Putzlappen, Wischmaschinen, Sitzen, Spiegeln und
einer «Bibliothek der geldschten Worter», Fotos: Dominique Uldry

nachdem, wo das Werk gezeigt wird, sind es andere Wérter,
welche von den dortigen Personen gesammelt wurden, um
geléscht zu werden. Jeder Ort legt gewissermassen seine
eigenen Wérter fest. Fiir das Kunstmuseum Bern wurden in
Zusammenarbeit mit den Kurator*innen und verschiedenen
anderen Gruppierungen Worter gesammelt (Freund*innen der
Kunstler*in aus der Region Bern, in Bern tatige Organisationen
wie NGOs und GOs im Bereich Pflege und Dienstleistungen).
Die Methode des Wortersammelns ist nicht definiert, es

sollen sich einfach Leute treffen und zusammen ins Gesprach
kommen. Ein solcher Austausch, egal ob freundschaftlich,
kollegial oder unter Unbekannten, macht es einfacher, n



jene Woérter festzulegen, die aus verschiedensten Griinden

als problematisch erlebt werden. Ausserdem wird damit

ein gruppeninterner Verstandigungsprozess Gber mégliche
soziale Spannungsfelder ausgeldst. Nicht gesammelt werden
hingegen Namen von Menschen, Tieren, Pflanzen, Orten oder
Unternehmen. Insgesamt sind bisher ca. 220 Wérter gespendet
worden. Doch kann jede Person bei ihrem Besuch weiterhin
sowohl ein Wort l6dschen als auch ein Wort spenden. Die téaglich
im Kunstmuseum Bern ausgewischten Worter ebenso wie

jene der friheren Versionen des Projekts seit 2012 befinden
sich in der «Bibliothek der geléschten Worter», welche in der
Installation einsehbar ist.

SUPERFLEX

Das danische Kollektiv SUPERFLEX wurde im Jahr 1993 von
den drei Kuinstlern Bjgrnstjerne Reuter Christiansen (*1969),
Jakob Fenger (*1968) und Rasmus Nielsen (*1969) gegriindet.
Es macht sich seither auf, die Gewissheiten

SUPERFLEX, Copy Light Factory, 2008, Fotos: Dominique Uldry

der kapitalistischen Welt insbesondere das Prinzip des
Warenwertes, der durch Arbeit oder Tauschhandel generiert
wird, auf den Kopf zu stellen. Denn ihre Projekte haben
einen starken Bezug zu sozialem Engagement, alternativen
Okonomien und Selbstorganisation. Sie streben nach
Partizipation aber auch Emanzipation ihres Publikums.

Mit ihren Projekten produzieren sie Gegenstande, die sie
als Werkzeuge einsetzen, oder entwickeln Patente, welche
darauf abzielen, das lbliche Krafteverhéltnis zwischen
Produzent*in und Konsument*in umzukehren. Sie greifen
auf diese Weise in die Wirtschaft und Wissenschaft aus
und untersuchen zugleich das Kunstsystem auf seine
0konomischen Strukturen, indem sie beispielsweise das

Publikum die Kunst herstellen lassen oder mit einem
Réhrensystem die Geldfliisse symbolisieren, welche ein
Kunstmuseum durchdringen. SUPERFLEX greifen Strategien
6konomischen Handelns wie etwa die Mechanismen von
Markenidentitat oder Wertschopfungsprozesse auf und
entwickeln Modelle einer Gegendkonomie. So auch in COPY
LIGHT (2006), einer Werkstatt fuir Designlampen, welche im
Kunstmuseum zu angekiindigten Zeiten in Betrieb genommen
wird. In dieser Werkstatt stellt das Publikum unter Anleitung
der Aufsicht Designlampen her. Dabei konnen Abbildungen
bekannter Designs wahlweise auf transparentem, milchigem
oder normalem Papier ausgedruckt werden. Diese bilden
dann den eigentlichen Lampenschirm, wahrend die Form des

Lampenkérpers, ein Gerlist aus Holz, von SUPERFLEX stammt.

Indem die Besucher*in nach ihrem eigenen Geschmack
Motive auswahlt und die Bestandteile zusammenbaut,
erstellt sie eine neue individuelle Designlampe, welche jedoch
auf bereits bestehende Lichtkérper verweist. Es stellt sich

unweigerlich die Frage, ob nun ein Plagiat, eine Kopie oder
ein neues Designprodukt daraus entstanden ist? Wo wird
eine Nachahmung selbst wieder zum Original? Solcherart
bringt das Kollektiv die Nutzer*in zum Nachdenken und
reflektiert zugleich giiltiges Markenrecht sowie die daraus
entstehenden Widerspriiche. Vermeintlich Klares wie der
Unterschied zwischen dem Original und seiner Abbildung
wird neu beleuchtet. Die Befragung der Konventionen wird
von SUPERFLEX jedoch auch auf das Verhaltnis zwischen
Kunstausstellung und Kunstpublikum ausgeweitet. Denn
anhand des Lampenateliers COPY LIGHT werden die
traditionellen Rollen zwischen Besucher*in und Kiinstler*in
vertauscht. In COPY LIGHT produziert die Besucher*in das
Produkt, nicht die Kiinstler, obwohl das Kiinstlerkollektiv die
Autorschaft behéalt. Was bedeutet das nun? Wem gehért die
Kunst am Schluss? Beide Fragen wurden am letzten Tag der
Ausstellung héchstwahrscheinlich zur Zufriedenheit aufgelést.
Denn es fand eine Versteigerung der Lampen unter Leitung
des Auktionators Bernhard Bischoff (Auktionshaus Kornfeld)
statt. Nicht nur konnte dann die Produzent*in «ihre» Lampe
ersteigern und damit das Besitzverhéltnis klaren, sondern
wurde der aus der Auktion gewonnene Betrag auf Wunsch
von SUPERFLEX einer noch zu bestimmenden Institution zur
Wahrung von Markenrechten tiberwiesen.

us

Im Laufe ihres gemeinsamen Studiums an der Zircher
Hochschule der Kiinste (ZHdK) formierten sich 2007 vier
Kunstschaffende zur kiinstlerischen Produktionsgemeinschaft
U5. Mittlerweile arbeiten U5 zu dritt, doch es sind nicht die
einzelnen Personen, die U5 ausmachen und deren birgerliche
Namen bis heute hinter dem kollektiven Namen zuriickstehen.
Stattdessen steht U5 fiir ein Universum, gewachsen aus
gemeinsam erlebten und erschaffenen Geschichten. U5 steht
fir unzahlige Mikro- und Makrokosmen, die sich gegenseitig
durchdringen und beeinflussen und in denen es keine scharfen
Grenzen zwischen virtuellem, objektbezogenem und sozialem
Raum gibt.

Ihr Atelier XOX, gelegen in einem ehemaligen Ziircher
Industriequartier, ist sowohl Produktions- als auch
Prasentations- und Begegnungsort. Dort entstehen
materialprachtige Werke, leuchten Teile friherer Arbeiten
atmospharisch von der Decke, trifft man sich zuweilen

in der «<Automatenbar», zu welcher U5 auch befreundete
Kulturschaffende fiir Performances einladen. Was im realen
Raum passiert, findet virtuelle Resonanz: seit Beginn ihrer
gemeinsamen Arbeit dokumentieren und begleiten sich

U5 mit Kameras, deren Bilder in Echtzeit auf der eigenen



Besucher*innen diese Skulptur betreten, werden sie von
Kameras gefilmt. Die Aufnahmen werden in Echtzeit auf
einen Bildschirm sowie auf eine Webseite lbertragen:

- http:/palm.92u.ch. Uber diese Webseite kénnen die
Besucher*innen wie auch die Kiinstler*innen jederzeit

und direkt auf die Echtzeitbilder reagieren, indem sie den
Bildern verschiedene Stimmungen zuordnen. Die Intervention
wird sodann im digitalen Raum der Webseite als auch im
Museumsraum auf dem Bildschirm erscheinen.

House of Sentiments torpediert einerseits die Kontrolle

Uber die eigene Gefiihlslage, indem diese durch die Videos
beeinflusst und von Aussenstehenden bewertet und
kategorisiert wird. Gleichzeitig animiert House of Sentiments
dazu, den Kontrollverlust im Sinne Robert Fillious als kreatives
Potential eines Spiels mit verschiedenen Realitaten und
offenem Ausgang zu nutzen.

U5, House of Sentiments, 2018, 4-Kanal Videoinstallation, Foto: Dominique Uldry

U5, House of Sentiments, 2018, interaktive Multimediainstallation,
Installationsansicht, Foto: Dominique Uldry

architektonische und emotionale Realitaten vermischen

und gegenseitig beeinflussen. House of Sentiments besteht
aus einer mehrteiligen Videoinstallation, in welcher vier
Stimmungs-bilder (traurig, wiitend, gelassen, fréhlich ) auf den
eigenen Geflihlshaushalt einwirken. Im angrenzenden Raum
befindet sich eine begehbare, interaktive Skulptur, deren
Materialitat auf die Videos Bezug nimmt. Sobald die

Webseite 6ffentlich einsehbar sind. Was zunachst das «real

life universe U5» um eine virtuelle Sphéare erweiterte, wurde

im Laufe der Zeit selbst sowohl zum Kunstwerk als auch zum
Produktions- und Prasentationsraum, zu einer eigenen Realitat.
Fir die République Géniale schaffen U5 mit House of
Sentiments eine mehrteilige Installation, in welcher die
Besucher*innen damit konfrontiert werden, wie sich virtuelle,

1 Der Slogan wurde 1991 von RELAX entworfen, war 8 Gesa Ziemer, Komplizenschaft. Neue Perspektiven auf 14 Robert Filliou, «Biologie», in: Das immerwéhrende 23 Sylvie Jouval, «Von den Prinzipien der Poetischen
1994 titelgebend fiir eine Einzelausstellung im Kollektivitdt, Bielefeld: Transcript, 2013, S. 91. Ereignis zeigt Robert Filliou, Ausst.-Kat. Sprengel Okonomie zum Prinzip der Aquivalenz, vom Geist zur
Kunstmuseum des Kantons Thurgau, Kartause Ittingen 9 Strunk 2007:226. Museum Hannover, Musée d’Art Moderne de la Ville de Technik», in: Filliou 2003: 79.
und wurde 1998 Teil des «Ersten Manifests grosser und 10 In der Ausstellung «Get together: Kunst als Teamwork» Paris, Kunsthalle Bern, 1984, S. 27. 24 Sylvie Jouval, «Robert Fillious Beitrag zu einer
angesehener Kiinstlerinnen». préasentierte die Wiener Kunsthalle 1999 in einem 15 Filliou 1984:63. <Kunst des Friedens»», in: Filliou 2003: 113.

2 ZurTypologie der Gemeinschaftsarbeiten und ihren internationalen Uberblick rund 30 projektbezogene 16 Valérie Vergez, «Gemeinschaftsarbeiten», in: Robert 25 Robert Filliou zitiert in ebda.
unterschiedlichen Zielen, vgl. Nina Zimmer, SPUR und Gemeinschaftsarbeiten und deren sozialen Filliou. Genie ohne Talent, Ausst.-Kat. Museum Kunst
andere Kiinstlergruppen. Gemeinschaftsarbeit in der Dimensionen. Vgl. Get together: Kunst als Teamwork, Palast Dusseldorf, Hatje Cantz: Ostfildern 2003, S. 65.

Kunst um 1960 zwischen Moskau und New York, Berlin: Kat. Ausst. Kunsthalle Wien, Wien/Bozen 1999. 17 Vergez 2003: 65.
Reimer Verlag, 2002. 11 Strunk 2007:225. 18 Robert Filliou, Lehren und Lernen als Auffiihrungs-

3 Marion Strunk, «Autorschaft, Kollektiv», in: Autorschaft 12 Strunk 2007:227. kiinste / Teaching and Learning as Performing Arts,
in den Kiinsten. Konzepte — Praktiken — Medien, hg.von 13 Die Ubernahme von Themen und Veranstaltungs- Kénig: Kéln, New York 1970.

Corina Caduff und Tan Walchli, Ziircher Jahrbuch der formaten urspriinglich unabhéngiger bzw. 19 «Diese Studie handelt von permanenter Kreation
Kiinste, Zircher Hochschule der Kiinste 2007, S. 218. selbstorganisierter Szenen durch etablierte und Publikumsbeteiligung. Der Autor (Co-Autor jeden
4 Vgl. Roland Barthes, «Der Tod des Autors» (La mort Institutionen bot bereits 2001 Anlass zur Lesers, der will), ist ein Mann, der tiberzeugt ist, dass

NOoO o

de lauteur, 1968) bzw. Michel Foucault, «Was ist ein
Autor?» (Qu’est-ce qu’un auteur?, 1969), beide in: Fotis
Jannidis, Gerhard Kauer, Matias Martinez, Simone

Ausstellung «Never Look Back» in der Shedhalle
Zirich. Die Ausstellung setzte sich kritisch mit den
Verhaltnissen und Verwertungslogiken von sozialen

man den Abstand zwischen dem Kiinstler und seinem
Publikum abschaffen und sie zu gemeinsamer Kreation
zusammenfiihren kann», Filliou 1970:7.

Winko (Hg.), Texte zur Theorie der Autorschaft, Stuttgart Zusammenhangen in der (lokalen) Kulturproduktion 20 Filliou 1970: 69.
2000, S. 185-193 bzw. S. 198-229. auseinander. Vgl. http://archiv2009.shedhalle.ch/dt/ 21 Filliou 1970: 76-77.
Strunk 2007: 225. archiv/2001/ausstellung/neverlook/neverlookdt.shtml 22 Filliou 1970: 87.

Strunk 2007: 222.
Ebd.

(Zugriff vom 9.11.2018)
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(RESURRECTED)
Frieder Butzmann & Gaste
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10h30 - 12h30

14h00 - 16 h30
SEMINAR ZU «TEACHING &
LEARNING»

Chantal Kiing, Laura Pregger,
Studierende der FHNW

STUDIOLO 1

Fr 28.09., 710h00 - 13h00

HKB Y-PROJEKT «ON AIR»
Valerian Maly, Frieder Butzmann,
Tom Kummer, Studierende der HKB

POiPOIDROM
Fr 28.09.,10h15 - 16h45
CNE] BAUEN IN DEN ALPEN:

KLIMA UND TERRITORIUM
(BFH AHB ATELIER MASTER
ARCHITEKTUR HS 18)
Hanspeter Biirgi,
Lukas Huggenberger,
Denise Ulrich,
Markus Zimmermann,
Studierende der BFH AHB

POiPOIDROM
Fr 28.09.,12h - 13h30

CNE] HORS D’CEUVRE: LEARNING FROM...:

BAUEN IN DEN ALPEN — BAUEN IM
HIMALAYA
Hanspeter Biirgi

IN DER REPUBLIQUE GENIALE
Fr 28.09.,15h - 15h30

WkR RE*HEAR*SE - PRACTICE!
PRACTICE! PRACTICE!
Ursina Makiol — Akkordeon
(Studierende HKB/MA Music
Performance)

AUSSTELLUNG LOUISE GUERRA ARCHIVE

So 30.09.,15h - 16h
W) FUTURESPECTIVES:
CARE & CURATING FICTION
Chantal Kiing, Claire Hoffmann,
Sarah Merten, Kathrin Siegrist




BAUEN IN DEN ALPEN:
KLIMA UND TERRITORIUM

HANSPETER BURGI, LUKAS HUGGENBERGER,
DENISE ULRICH, MARKUS ZIMMERMANN
ARCHITEKTURSTUDIERENDE DER BERNER
FACHHOCHSCHULE

Bauen in den Alpen ist ein wiederkehrendes Thema im Master
Architektur der Berner Fachhochschule (BFH). Im Herbst-
semester beschéaftigen sich die beiden Entwurfsateliers am
Beispiel von Meiringen und Brienz mit dichten Siedlungs-
strukturen in den Berner Alpen — und beteiligen sich aktiv

an der République Géniale. Die Studierenden fokussieren

auf Fragen zum Territorium, zur Bedeutung des Klimas, zur
(Weiter-)Entwicklung von spezifischen Bautypologien sowie
zur gesellschaftlichen Rolle der Architektur und nehmen damit
Bezug auf das Symposium Ein Meter iiber dem Boden. An drei
Tagen wird in den R&umen der République Géniale gearbeitet,
présentiert, diskutiert und die Thematik an sogenannten Hors
d’CEuvres weiter debattiert.

HORS D’CEUVRE:
LEARNING FROM...:
BAUEN IN DEN ALPEN -
BAUEN IM HIMALAYA

HANSPETER BURGI, PROFESSOR FUR ARCHITEKTUR UND
ENTWURF

Alpen und Himalaya sind dusserst vielfaltige und sehr
unterschiedliche Kulturrdume. Naher betrachtet, zeigen sich
beim vernakularen Bauen jedoch auch erstaunliche Parallelen.
Vergleichbare klimatische und topografische Voraussetzungen
brachten teils ahnliche Grundprinzipien hervor, jeweils
angepasst an die lokalen Bedingungen kultureller und
religioser Traditionen. Learning from... sucht in den Schweizer
Alpen und im bhutanischen Himalaya nach einer nachhaltigen,
aus der Tradition weiterentwickelten Architektur.

Oben: Haus Dellenstein in Engelberg (spates 15.Jh.), Schweiz;
unten: Haus im Punakha Valley, Bhutan (frihes 20. Jh.)
Modelle Hochschule Luzern, Fotos: Markus Kach

RE*HEAR*SE - PRACTICE!
PRACTICE! PRACTICE!

STUDIERENDE HKB/MA MUSIC PERFORMANCE

Das Modul re*hear*se bietet Studierenden der HKB an,
6ffentlich in der République Géniale zu Uben — gegen die
harte und bestdndige Wahrung von 2 ECTS-Punkten!
re*hear*se steht fiir die Umbriliche, insbesondere auch
fur Stiicke aus dem Jahr 1968 aber auch fiir Umbriiche
kinstlerischer Praxis.

Es tben: Viola Klein (Violine), Ursina Makiol (Akkordeon),

Felix Johannes Peijnenborgh (Horn), Maria Fernanda Rodriguez
Bernal (Bassklarinette/Gesang), Magdalena Johanna Stec
(Gesang), Moritz Wappler (Schlagzeug)

UNGEPLANTE ]
BEGEGNUNGEN: PLANE
UND PARTITUREN

EIN ERLEBNISBERICHT VON MERET ARNOLD

Die République Géniale umfasst mehrere RAume, die immer
wieder anders genutzt und bespielt werden. Es entstehen
wechselnde Konstellationen aus Menschen, Themen, Formen,

2
w

Architekturstudierende im Gesprach iber das Bauen in den Alpen im Poipoidrom,
28.09.2018, Foto: Meret Arnold

die unerwartete Situationen und Erfahrungen erzeugen.
Letzten Freitag begegneten sich Musik und Architektur.

Es ist der 28. September, Freitagnachmittag in der République
Géniale. Auf der Plattform ist eine Gruppe von Architektur-
studierenden und Dozierenden der Berner Fachhochschule
versammelt. Sie haben einen Kreis gebildet und diskutieren
zum Thema Bauen in den Alpen. Um sie herum sind auf
kleinen Tapeziertischen Modelle platziert, an den Wanden des
Poipoidroms hangen Karten, Bilder und Plane. Plotzlich ertdnt
der Klang eines Akkordeons aus einem der benachbarten
R&aume. Leise und langsam geht ein Akkord in den nachsten
Uiber, so als wiirde der Klang einem Weg folgen.

Im Studiolo 1 sitzt die Musikstudentin Ursina Makiol ganz

alleine auf einem Stuhl, ihr Akkordeon in den Handen, vor sich
einen Notensténder. Sie ist an diesem Nachmittag gekommen,
um zu liben. re*hear*se — practice! practice! practice!



heisst ein Modul der Hochschule der Kiinste Bern, das im
Rahmen von Teaching & Learning der République Géniale
angeboten wird. Erfuhr man das Studiolo 1 vor einer Woche
noch als Regenwald — in der Klanginstallation Rainforest IV
von David Tudor mit Objekten vom Schrottplatz — erfillt nun
der Klang des Akkordeons den Raum. Die Musik dringt bis
ins Poipoidrom. Fiir eine Weile gehen Musik und Architektur
nebeneinander her.

Erkenntnisse aus den Ortsanalysen von Meiringen und Brienz visualisiert in
Modellen, Foto: Meret Arnold
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sich, ohne sich aneinander anzupassen. Sie behalten ihre
Eigenstandigkeit.

Die Partitur zu Tom Johnsons Hexagon mit Spielanleitung, Foto: Valerian Maly

Auf der Plattform setzt sich derweil das Gesprach
ungebrochen fort. Die Studierenden reden anhand von
Meiringen und Brienz tber individuelle und stereotype Bilder
zum Bauen in den Alpen, Uber lokale Typologien sowie Uber
Materialien und Konstruktionsweisen. In den ndchsten Wochen
werden sie aus ihren Analysen ein architektonisches Projekt
entwickeln, das sie in Modellen und Pléanen visualisieren.

aus mehreren aneinandergefligten Sechsecken. Die Zahlen an
den Ecken geben Téne der chromatischen Tonleiter wieder. Die
Zeichnung ist &hnlich einem Plan Anleitung und Bild zugleich.

Die Diskussion im Poipoidrom dreht sich nun um das
Verhaltnis der Konstruktionsweise zur Asthetik von Bauten
beziehungsweise zum vermittelten Bild der Architektur.
Was sind die typologischen Eigenschaften von Holz- und
Steinbauten und darf die Gebaudehiille eine bestimmte
Konstruktion vortduschen? Verbindliche Regeln erhalten die
Studierenden nicht.

Auch die Partitur, die von Ursina Makiol auf dem Notenstander
liegt, konnte ein Bauplan sein. Das Stiick Hexagon des US-
amerikanischen Komponisten Tom Johnson (¥*1939) ist nicht
in der herkdmmlichen Notenschrift verfasst, sondern besteht

4,11,16 — 4,11,156 — 4,12,15 — 4,12,14 — 5,12, 14...

Die Musikstudentin folgt den Linien der Partitur von Akkord

zu Akkord. Bei jeder Verzweigung muss sie aufs Neue
entscheiden, wo sie weitergeht. «Begin with the central chord
(4,11, 16). Following the lines, move to adjacent chords, always
sustaining two voices and moving the third voice. Move slowly,
carefully, until each of the 63 chords has been played at least
once, returning finally to (4, 11, 16).» So klar die Spielregeln
auch sind, so vielfaltig kdnnen die Interpretationen sein.

Ursina Makiol packt ihr Akkordeon ein und verlasst die
République Géniale beinahe unbemerkt. Das Studiolo 1 ist
wieder leer, das Gesprach Gber Architektur geht alleine weiter.

Als Besucherin konnte ich die Begegnung der zwei Ereignisse
miterleben. Diese sinnliche Erfahrung hat bei mir Gedanken
ausgeldst, auf die ich mich im Vorfeld des Besuchs nicht im
Geringsten eingestellt hatte. Es sind diese unvorhergesehenen,
feinen Momente, in denen sich mir die République Géniale aber
am Klarsten und am Schénsten zeigt.

FLUXUS GALAXIS 2
(RESURRECTED)

FRIEDER BUTZMANN & GASTE

Géaste: Laura Miller, Johannes Feuchter, Fernanda Rodriguez
(Klarinette), Viola Klein (Violine), Francesca Varga (Viola),
Ursina Makiol (Akkordeon), Dana Loftus, Klara Schilliger
(Xylophon) und Emile van Jelleputte (Kontrabass)

Der Berliner Komponist, «Crachmacheur», Horspielautor,
Vortragsreisende und Geniale Dillentant erinnert sich in

der République Géniale seiner Anfange in Konstanz. Dort
produzierte er 1974 ein mehrstiindiges Simultanereignis
namens Fluxus Galaxis mit «wunderschénen Riickkopplungen»
und «telefrenetischen Frequenzen» und projizierte mit
Day-Glow-Farben aus selbst gefertigten Saften farbige
Muster an die Wande.

Interview von Valerian Maly mit Frieder Butzmann anlésslich
der Auffiihrung von Fluxus Galaxis 2 (resurrected)

Valerian Maly: Am vergangenen Samstag wurde die Fluxus
Galaxis 2 (resurrected) aufgefiihrt, ja eigentlich ur-


https://www.youtube.com/watch?v=blbYSP8trCw 
https://www.youtube.com/watch?v=blbYSP8trCw

Frieder Butzmann & Gaste, Fluxus Galaxis 2 (resurrected), 29.09.2018,
Fotos: Kunstmuseum Bern

aufgefiihrt, denn diese unterschied sich deutlich zu deiner
ersten Fluxus Galaxis aus dem Jahr 1974 und ist eine génzlich
neue Kreation. Wie steht Fluxus Galaxis 2 (resurrected) in
Bezug zu Robert Fillious Denken?

Frieder Butzmann: Mit Filliou hat die Fluxus Galaxis 2 natirlich
schon alleine deswegen zu tun, weil sie im Rahmen der
Republique Géniale im Kunstmuseum Bern aufgefiihrt wurde.
Wo ich mich mit Robert Filliou treffe, ist, wenn die Kunst als
eine von vielen Tatigkeiten begriffen wird, sich wie ein Netz

an ein grosseres anschliesst, das sdmtliche menschliche
Aktivitaten zusammenfasst und auf den Kosmos trifft. Es ist ein
Werk, das in der Schwebe weilt. In der Schwebe von Raum und
Zeit, weil ich sehr viele meiner Musiken und circa 25 Horspiele
aus den letzten 40 Jahren aus mehreren Lautsprechern
permanent als Grundrauschen, quasi als akustische
Hintergrundstrahlung der Galaxis, in Szene gesetzt habe. Das
alleine wére schon ein Simultanereignis. Dazu kamen ja auch
noch ca. 50 kleine Filmchen, die abwechselnd und gleichzeitig
zu sehen und zu hdren waren. Das war schon ganz viel
Sternenstaub fiir die neun Musiker, die unabhangig voneinander
musizierten. — Nebenbei bemerkt hatten sie ja auch viel
intuitiven Freiraum, den sie hervorragend genutzt haben.

Nun kdnnte man bei dem Titel ja vermuten, dass es sich

um lauter Fluxus-Anweisungen handelt. Stattdessen hort
man Versatzstiicke spatbarocker Anmutung von Domenico
Scarlatti und Johann Sebastian Bach, aber auch Fragmente
freier Improvisation zu elektronisch erzeugten Klangen von
Dir. Fluxus Galaxis also als ein fliessendes, standig sich neu
kreierendes Ereignis?

Ja, die Musiker hatten zwar die Erlaubnis, zu spielen, was

sie méchten, ich hatte ihnen aber auch Partituren gegeben.
Am beliebtesten war dabei SCARLATTI MECHANICS, die vor
allem aus den jeweils ersten drei Takten der 555 Sonaten von
Domenico Scarlatti besteht. Neben meiner Elektronik und
Zitaten waren also noch ein Kontrabass, zwei Klarinetten, eine
Violine, eine Viola, zwei Xylophone, ein Akkordeon und eine
Bassklarinette zu héren. Keiner sollte auf den anderen héren,
denn letztlich ging es mir um die Abstande zwischen den
Tonquellen. Man redet im Zusammenhang von Musik immer
von einer Zeitkunst, doch es ist ja auch eine Raumkunst!

Du sprachst kiirzlich augenzwinkernd von einer «Neapolitan-
ischen Mehrstimmigkeit» und erldutertest so dein Interesse
an Domenico Scarlatti und der Simultaneitét der Fluxus
Galaxis. Wie kommt Scarlatti zur Butzmann’schen Verehrung?
Ich bin ein grosser Fan von Domenico Scarlattis 555 Sonaten.
Ahnlich wie bei Mozart das Kéchel-Verzeichnis gibt es bei

Scarlatti das Kirkpatrick-Verzeichnis. Ich mag das Buch, weil
es sehr einfach und ungekinstelt geschrieben ist. So berichtet
Kirkpatrick von den Ubungsrdumen in den Musikschulen
Neapels im spaten 17.und frihen 18.Jahrhundert so, dass
alle Musiker gemeinsam in einem grossen Raum unabhéangig
voneinander ihre Stlicke Gbten. Das hérte sich an wie ein
grosses Simultankonzert unabhangiger Stimmen.

Die Gleichzeitigkeit des Anderen — so hiess 1987 eine
Ausstellung von Jiirgen Glaesemer im Kunstmuseum Bern.
Ist es das, was du anstrebst: Barockinstrumente aufs
Selbstversténdliche verwoben mit elektronischer Musik?
Ein Begriff, der fir mich wichtig ist, lautet «indeterminacy».
Diese Unbestimmtheit entsteht unter anderem dadurch,
dass den Auffihrenden von Fluxus Galaxis 2 kein Tempo und
keine genaue Reihenfolge, nur ein Zeitrahmen vorgegeben
ist. Eine gewisse Art von «indeterminacy» gibt es auch fir
das Publikum. Jede*r hért eine andere Auffiihrung, weil jeder
Zuhorer zwischen den im Raum verteilten Musikern wandeln
kann, jede*r andere Dinge hort als der/die andere, der/die
gerade woanders im Raum wandelt. Zeitgendssisch ist, dass
man die ganze Auffiihrung auch als ein DJ-Werk aus Sounds
von Frieder Butzmann und Bearbeitungen von Domenico
Scarlatti betrachten kénnte. So werden die Scarlatti-Sonaten-
Fragmente von den Musikern fast wie Computer-Musik
gespielt, laut Angaben ohne Phrasierungen, und vermischen
sich mit den analogen Modul-Synthesizer-Klangen. Wichtig
war mir trotz grésstem Kontrast, einen Ubergang zwischen
elektroakustisch und instrumental zu schaffen. Das ist

- Video

Ausschnitt aus: Frieder Butzmann & Gaste, Fluxus Galaxis 2 (resurrected),
29.09.2018, Video: Kunstmuseum Bern
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Frieder Butzmann & Gaste, Fluxus Galaxis 2 (resurrected), 29.09.2018,
Foto: Kunstmuseum Bern

eigentlich ein Anliegen aus den 1950er Jahren, dem ich versucht
habe erfolgreich nachzukommen.

Du hast ja mit Fluxus Galaxis 1 gleich eine Republik
ausgerufen; wann und wo war das?

Ja auf dem Plakat zu der Veranstaltung damals steht wortlich
«Kommt alle zur Ausrufung der Fluxus Republik!» Ich war 1974
gerade erst 20 Jahre alt geworden, nach damaligen Recht noch
nicht einmal volljahrig. Ich glaube, dass ich damals mehr an
Dada gedacht habe. Dada hat ja viel mehr einen Individual-
Anarchismus. Aber Fluxus h at mir einfach gefallen! Das Wort
fand ich schon gut! Und Galaxis kam eigentlich von Marshall
McLuhans Buch Die Gutenberg Galaxis. Und die Fluxus

Galaxis war fur mich so eine Art Abbild der aufkommenden
Medienwelt, in der ich vielleicht aufgrund besonderer
Interessen etwas néher war als viele Zeitgenossen.

Ist das Ganze ein «living archive» der Butzmann’schen Welt?
Als Archiv habe ich das eigentlich nie gesehen. Mehr als Teil
der Welt der Dinge und Tatsachen. Ich denke die Ausrufung der
Republik damals, zielte darauf ab, dass ganz unterschiedliche
Dinge zusammenkommen und nebeneinander ténen, laufen,
suchen, schnarren, rufen, husten, rollen, vibrieren, purzeln,
leuchten, bewegen, Haare ausraufen, malen, schreien, blitzen,
summen, leuchten, singen.

LOUISE GUERRA ARCHIVE:
FUTURESPECTIVES CARE &
CURATING FICTION

GESPRACH MIT CHANTAL KUNG, CLAIRE HOFFMANN,
SARAH MERTEN, KATHRIN SIEGRIST

Louise Guerra (2013-2017, gegriindet in Basel) war eine
fiktive, kollektive Kiinstlerin, die als Agentin gegen
Individualismus und Autorschaftsglauben in der Kunst

in Erscheinung trat. Die Ausstellung FUTURESPECTIVES
des Louise Guerra Archives setzt sich damit auseinander,
wie zukiinftig mit dieser fiktiven, kollektiven Biografie
umgegangen werden kann. In sechs Veranstaltungen

wird das Archiv aktiviert: verschiedene Kiinstler*innen,
Vermittler*innen, Kurator*innen und Archivar*innen

sind eingeladen, performativ mit dem Nachlass Louise
Guerras zu interagieren. Damit wird der Ausstellungsraum
sowohl zum Prédsentations-, Produktions- als auch zum
Reflexionsort. Fiir die vierte Veranstaltung Care & Curating
Fiction haben Chantal Kiing und Kathrin Siegrist (Louise
Guerra Archive) die Kuratorinnen Claire Hoffmann und Sarah
Merten zu einem Gespréch eingeladen. Claire Hoffmann hat
verschiedene Projekte mit Louise Guerra realisiert, Sarah
Merten die aktuelle Ausstellung des Louise Guerra Archive
im Rahmen der République Géniale. Gemeinsam mit den
anwesenden Besucherinnen (Brigitta Alféldi, Lena Friedli,
Sarah Lucrezia Grossenbacher, Rita Magdalena Simon)
wurde (ber die Fragen diskutiert, was es bedeutet, Fiktion
zu kuratieren? — wo der Unterschied zum Kuratieren von
«Non-Fiktion» liegt? — und wie man sich in kuratorischem
Sinne um Fiktion kimmern kann und sollte?

Das Gesprédch vom 30. September 2018 wird hier gekiirzt und
redigiert wiedergegeben.

Louise Guerra Archive: Sarah Merten hat uns eingeladen, fir
die République Géniale diesen Ausstellungsteil zu entwickeln.
Es ist das erste Mal Uberhaupt, dass wir als Louise Guerra
Archive auftreten. Zuvor waren wir — das haben wir damals
noch nicht offenbart — Teil von Louise Guerra. Ein Teil dieser
Ausstellung besteht darin, dass wir Leute einladen, die das
Louise Guerra Archive, also das Erbe von Louise Guerra
unterschiedlich aktivieren. Wir haben dafiir verschiedene
Themen aufgegriffen, die fiir Louise wichtig waren. Heute

mobchten wir dartiber reden, was es bedeutet, eine fiktive
Kunstlerin, oder sagen wir eine fiktionalisierte kiinstlerische
Strategie, zu kuratieren. Ein weiterer Aspekt betrifft die kura-
torische Fursorge gegenliber den verschiedenen Rollen, die
damit einhergehen. Louise hat von 2013 bis 2017 existiert und
war eine fiktive, kollektive Figur, oder Raumlichkeit. Sie hat in
unterschiedlichen Konstellationen und Kapiteln gearbeitet,
und ist dabei in verschiedenen Formaten in Erscheinung
getreten. Wenn man von Fiktion redet, stellt sich die Frage,
was Uberhaupt eine Fiktion oder eine fiktionalisierte Strategie

Louise Guerra Archive, Care & Curating Fiction, Gesprach, 30.09.2018,
Foto: Kunstmuseum Bern

ist. Wenn Fiktion im Sinne einer Gestaltung oder Imagination
begriffen wird, kann man umgekehrt fragen, was denn eigentlich
keine Fiktion ist? Demzufolge ist die spannende Frage nicht,
was nun Fiktion ist oder nicht, sondern eher, welche Eigen-
schaften dieses Konzept beinhaltet und wie man es vermitteln,
sich darum sorgen und es in die Zukunft tragen kann.

Claire Hoffmann: Ein Kunstwerk ist ja meistens etwas, das
von einer Kiinstler*in geschaffen wurde und dadurch zu einer
eigenen Realitat findet. Wenn man mit Kunst zu tun hat, ist die
Fiktion eine Voraussetzung.

Louise Guerra Archive: Bei Louise ist ja nicht nur das Werk
Fiktion, sondern auch die Kiinstlerin selber. In diesem Sinne
sind Louise und ihr Werk dasselbe. Wenn nun Louise selber
das Werk ist, was sind dann aber wir? Und was sind diejenigen,
die dieses Werk kuratieren?

Sarah Merten: Um das gleich wieder auf den Boden zu holen:
In meiner Arbeit als Kuratorin habe ich es unabhangig von
Fiktion oder nicht, immer mit realen Menschen und Gegen-



stédnden, mit realen Kdérpern zu tun. Ob dahinter eine fiktio-
nalisierte Strategie steht, spielt erst mal keine Rolle. Daher
scheint es zunéchst eine Frage der Vermittlung, ob es wichtig
ist, die Fiktion als Konzept aufzudecken und wenn ja wie.

Louise Guerra Archive: Gemeinschaftlichkeit spielt eine
grosse Rolle. Aber auch hier stellt sich die Frage, was denn
keine Gemeinschaft ist und wer bzw. was liberhaupt das
Subjekt sein kdnnte? Inwiefern ist das Subjekt autorisiert?
Mit der konzeptuellen Anlage der Fiktion stellt Louise alle
diese Fragen. Sie referiert mit dem Namen natirlich auf eine
Singularitat. Es stehen aber mehrere Personen dahinter, die
keine feste Gruppe sind. Wer ist also wann zu welchem Recht
autorisiert und nimmt sich welche Berechtigung heraus?

Sarah Merten: Kénnte man daher sagen, dass es wichtig
ist, hier Fiktion zu thematisieren, weil daran die Themen
von Singularitét und Autor*innenschaft anschliessen? Das
Narrativ der Fiktion ermdglicht es quasi erst, Giber diese
Thematiken zu sprechen.

Claire Hoffmann: In meiner Zusammenarbeit mit Louise
Guerra hatte ich jedenfalls den Eindruck, dass die Fiktion und
die Frage, ob und wie sie thematisiert werden soll ein wichtiger
Bestandteil der Diskussion war. Der Diskurs dariiber fand
einerseits wahrend der Vorbereitung der Ausstellung statt, und
andererseits, indem sich die Thematik inhaltlich in einzelnen
Arbeiten niederschléagt. Etwa bei einer Videoarbeit, die eine
fiktive Biografie zeigt. Aber auch bei diesem Tisch hier wird

es sehr deutlich, dass da verschiedene Autor*innenschaften
mitschreiben. Gleichzeitig habe ich es so empfunden, dass ihr
(Louise Guerra Archive) das formt und steuert und dass man
viel besprechen, vorschlagen und fragen muss, wie das alles
nun gemeint ist. Fir mich als — tja, was war ich da iberhaupt?
— Ausstellungsorganisatorin, oder Gesprachspartnerin, war
das schon anders als mit anderen Kunstschaffenden, bei
denen diese Fragen gar keine Rolle spielen. Da muss ich
weniger Riicksprache halten, was das eigentlich bedeutet, was
hier passiert. Daher sind Gesprache, Emails aber auch das
Saalblatt wichtig.

Sarah Merten: Ich habe es dhnlich wie Claire erlebt. Der
Versténdigungsprozess darliber, worum es bei Louise Guerra
Archive / FUTURESPECTIVES geht und wer welche Rolle
einnimmt war intensiver, da es keine Sowieso-Klarheiten
gab. Gleichzeitig ermahnt es mich, dass ich diese erh6hte
Aufmerksamkeit auch bei «realen» Kiinstler*innen nicht
vergessen darf. Das nehme ich auf jeden Fall aus dieser

Zusammenarbeit mit. In Bezug auf dieses konkrete Projekt
habe ich mich und meine Rolle jedoch nicht anders verstanden
als sonst, weil es mir immer ein Anliegen ist, zusammen
etwas zu verhandeln. Mein Verstéandnis von kuratieren ist kein
Szeemannsches im Sinne des Autor-Kurators. Stattdessen ist
es mir wichtig, sich auf eine Gemeinsamkeit zu einigen und
entsprechend eine Gemeinschaft zu werden. Ein Unterschied
war vielleicht, dass das Verstehen, worum es euch geht und
wie ihr euch versteht, mehr Engagement von mir erforderte.
Das war aber auch sehr schon, weil es eine Anteilnahme ist,
die ein gemeinsames Gestalten erst erméglicht.

Louise Guerra Archive, Care & Curating Fiction, Gesprach, 30.09.2018,
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Louise Guerra Archive: Das finde ich spannend. So wie du
«Kuratieren» denkst, geht es um das Aushandeln zwischen
verschiedenen Positionen und zwar eben nicht im Sinne

des autorschaftlichen Kurators, der Sachen nach seinem
individuellen Gusto setzt. Stattdessen versucht man
gemeinsam an einen Punkt der Kohdrenz zu kommen und so
gleichzeitig alle Stimmen miteinander zu verbinden. Das ist
eine sehr komplexe Verhandlungsarbeit. Ich glaube das ist es,
was grundlegend ist fir Louise Guerra. In diesem Verstandnis
gibt es Parallelen. Dieser Moment hat auch mit Care zu tun,
weil man darum besorgt ist, diese Sichtweisen miteinander
verbinden zu kénnen.

Sarah Lucrezia Grossenbacher: Als Aussenstehende sah

ich Louise Guerra fiir euch immer als eine Mdglichkeit,

diese Fragen, die euch schon langer beschaftigt haben, zu
thematisieren. Was seid ihr, wie steht ihr zum Kunstmarkt,

zu Institutionen, zu Autor*innenschaft? Alle diese Fragen,
Uber die wir nun diskutieren. Louise hat euch dies erméglicht,

sie hat eine Spannung erzeugt. Diese Reibung héatte es nicht
gegeben, wenn ihr als Einzelpersonen aufgetreten wart.

Claire Hoffmann: Im Zusammenhang mit dieser Spannung
Uberrascht es mich, dass das Louise Guerra Archive jetzt ein
Logo hat und auch, dass es im Statement zum Archiv in einer
ziemlich strengen Auslegung um Copyrights geht. Ist das nun
eine Uberspitzung, eine Ironie oder ernst gemeint? Das hat
mich irritiert. Andererseits auch nicht, weil ihr schon immer
die Kontrolle Giber die Figur der Louise Guerra behalten habt,
egal wie viele Personen mitgewirkt haben. Die Wortwahl war
Euch immer wichtig. |hr hattet eine klare Vorstellung davon,
was Louise soll und will.

Sarah Merten: Da drin versteckt sich auch eine
Autor*innenschaft. Eine andere Méglichkeit ware gewesen,
dass Louise Guerra eine Art Selbstbedienungsladen ist,

wo ihr etwas fur die anderen zur Verfiigung stellt. Das ware
nochmals eine ganz andere, radikalere Form von kollektiver
Autor*innenschaft gewesen. Das habt ihr aber nicht gemacht.

Louise Guerra Archive: Fur uns war es diesbezliglich auch eine
spannende Achterbahnfahrt. Wir haben Louise Guerra immer
als offenes Konzept gedacht. Den Selbstbedienungsladen
wollten wir nie, aber vielleicht den Bring-und-Hol-Laden, bei
dem noch eine Person hinter der Theke steht. Eher so, dass es
keine Autorisierung gibt vom Label Louise Guerra. Gleichzeitig
haben wir uns durch diese Produktion und Autor*innenschaft
auf einer psychologischen Ebene auch damit zu identifizieren
begonnen, und in dieser dritten Person das Ich gesehen.

Sarah Merten: Darin liegt wohl auch wieder ein Moment des
Umsorgens. Weil ihr euch um diese Figur sorgt; darum, was sie
alles sein kann, was ihr gut tut und was nicht — aber auch, was
euch gut tut, weil sich in diesem Moment die Figur und das
Selbst vermischen.

Claire Hoffmann: Die Archivarbeit ist letztlich eine
Konsequenz davon. Es gibt so viel, das immer noch spannend
und weiterhin ungelést ist. Deshalb fragt man sich, was es
fur eine andere Form dafiir geben kdnnte? Was ist denn eure
Vision von diesem Archiv?

Louise Guerra Archive: Unsere Fragen sind: Wie geht man
mit so einem Nachlass um? Was bedeutet ein kiinstlerisches
Leben und was bedeutet Leben generell? Es geht um eine
Verantwortung gegeniiber Louise Guerras Spirit. Jedenfalls

ist es etwas, was uns relevant erscheint und wir uns



jetzt fragen, wie man das weitervermitteln kann, ohne dass
Louise einfach immer weiter produziert. Wir wissen es auch
noch nicht abschliessend, aber das Archiv ist eine neue
Formatierung.

Lena Friedli: Habt ihr deswegen auch entscheiden kénnen,
dass ihr nun mit euren eigenen Namen auftretet? Ihr habt

ja einen Rollenwechsel gemacht. Ihr seid jetzt diejenigen,
welche die Aufgabe Gibernehmen, Louise Guerra archivarisch
zu betreuen.

Louise Guerra Archive: Nun, wenn man vier Jahre den eigenen
Namen unterschlagt, kommt man irgendwann an den Punkt,
wo man sich fragt, wie man jetzt weitergeht. Ich wiirde aber
nicht sagen, dass es eine Kapitulation vor institutionellen
Strukturen und geforderter Verortung ist, weil man den eigenen
Namen doch noch irgendwo platzieren méchte. Das Archiv
ermoglicht uns das — und wir sagen nicht nein dazu. Diese
Fragen sind alle aufgekommen, als wir fir diese Ausstellung
eingeladen worden sind. Ich kann vielleicht noch anfligen, dass
wir mit Louise aufgehdrt haben, weil es fir uns konzeptionell
ausgereizt war. Es ist nun ein Packet mit 20 Kapiteln. Fir uns
ist damit passiert, was passieren musste und es funktioniert
so als Leben. Das war der Abschluss. Danach kam Sarah mit
der Einladung fiir Louise Guerra. Da haben wir gesagt nein,

das geht nicht, das einzig mdgliche wére eine Retrospektive.

Sarah Merten: Darf ich da meine Version hinzufligen? Ich
wusste, dass es Louise nicht mehr gibt. Ich habe euch fir eine
Retrospektive eingeladen mit der Frage, ob ihr Lust habt, euch
zu Uberlegen, wie eine solche aussehen kdnnte.

Lena Friedli: In diesem Fall hattest du als Kuratorin im
positiven Sinn Einfluss auf diesen Prozess?

Sarah Merten: Ich kann mich daran erinnern, dass die
Einladung zeitlich mit eurem Prozess der Auseinandersetzung
um die Zukunft von Louise Guerra zusammenfiel. Insofern
glaube ich schon, dass diese Einladung viel zu eurem
Selbstverstandnis und zu einer zumindest temporaren Klarung
beigetragen hat.

Louise Guerra Archive: Die Auseinandersetzung mit dem Archiv
und der Retrospektive war sehr wichtig. Ich glaube sogar,

dass wir heute mit Louise Guerra tatsachlich auf einem Stand
ankommen sind, wo wir vorher sein wollten, aber nicht waren.
Jetzt wo Louise Guerra vorbei ist, diirfen auch wir nicht mehr
als Louise auftreten. Dadurch ist es viel gleichberechtigter fir
alle Mitwirkenden, weil nun alle von der gleichen Ebene auf die
Entwicklungen im Archiv einwirken kénnen.

Lena Friedli: Zu Louises Lebzeiten hat das Fiktionale viel
starker dominiert. Heute ist es reflexiver, es geht immer noch
um dieselben Themen. Doch wird es jetzt zu einem Diskurs,
wahrend es vorher eher ein Happening war.

Sarah Merten: Das Archiv und FUTURESPECTIVES entsprechen
auch einer Demokratisierung. lhr habt weniger Einfluss auf die
entstehenden Beitréage.

Sarah Lucrezia Grossenbacher: Wie ging das genau
vonstatten?

Louise Guerra Archive: Wir wussten, wen wir einladen wollen.
Eine Auswahl zu treffen ist eine kuratorische Realitédt. Indem
wir Titel fir die Veranstaltungen gesetzt haben, wurde das

Thema definiert. Aber danach haben wir freie Hand gelassen.

Lena Friedli: Und was wir hier im Raum sehen? Habt ihr das
ausgewahlt?

Louise Guerra Archive: Was man hier im Raum sieht, wurde
von den eingeladenen Personen ausgewahlt. Wir haben die
Auswahl in der Vitrine getroffen. Wir hatten ja immer Plakate
zum Mitnehmen, die von Louise gestaltet waren. Jetzt haben
wir Silas Heizmann eingeladen, unter seinem Namen eines fir
das Louise Guerra Archive, fiir diese Ausstellung zu machen.
Wir haben ihn aber nicht fir ein Logo beauftragt. Er hat das
einfach gemacht und uns dann den Stempel Uberreicht.

Lena Friedli: Der Stempel ist ein schénes Objekt. Er ist zwar
autor*innenschaftlich, aber mit einer kollektiven Anlage. Eine
Signatur kannst du nicht kopieren, den Stempel aber kannst
du herumreichen.

Sarah Merten: Das ist auch wieder demokratisch.
Lena Friedli: Genau.

Rita Magdalena Simon: Ich finde diese Ausstellung und was
hier passiert, sehr spannend. Es war schén, Louise Guerra zu
entdecken. Zugleich war da die Enttduschung, dass sie gar
nicht mehr existiert.

Louise Guerra Archive: Das ist ein schénes Feedback und auch
eine Anlehnung an die Frage, ob wir kommuniziert haben, dass
es eine Fiktion ist oder nicht, und ob das wichtig sei. Es war
immer ein Maandrieren. Jetzt mit Louise Guerra Archive ist es
einfacher das auszusprechen, jetzt ist es klar.



Der forensische Architekt Eyal Weizman sucht fiir seine Arbeit
Krisenherde auf und untersucht Kriegsschaupldtze wie ein
Detektiv. Wie rekonstruiert man ein syrisches Foltergefdngnis,
zu dem niemand Zugang hat? Wie findet man Zeit und Ort eines
Raketeneinschlags in Gaza heraus, wenn man nur Handyvideos
und Fotos hat, die meisten davon falsch datiert? Wie findet man
heraus, ob der Mann vom Verfassungsschutz den NSU-Mord

am 6. April 2006 in Kassel wirklich nicht bemerkt hat, obwohl
erim Nachbarzimmer sass? Die Antwort: mit architektonischen
Mitteln. Das Finden von Beweisen durch penibelste geografische
Analysen, digitale Modelle und im Massstab 1:1 nachgebaute
Rédume ist das Fachgebiet des am Londoner Goldsmiths College
ansdssigen Bliros Forensic Architecture. Gegriindet wurde

es vom Architekten Eyal Weizman, die so faszinierenden wie
erschiitternden Analysen von Verbrechen wurden unter anderem

auf der Architekturbiennale Venedig 2016 gezeigt. Beim Forum
Alpbach hielt Eyal Weizman am Donnerstag die Keynote zu den
Baukulturgesprdchen. Im Interview mit Maik Novotny erzdhlt er
von der Pathologie der Architektur.

Das Interview wurde zum ersten Mal am 3. September 2017 in
der Wiener Tageszeitung Der Standard publiziert. Es ist hier
leicht gekiirzt mit der freundlichen Erlaubnis des Verfassers
publiziert.

Maik Novotny: Herr Weizman, kénnen Sie nach der Arbeit
ruhig schlafen?

Eyal Weizman: Ich schlafe eigentlich sehr gut. Vielleicht hilft
mir das, Gedanken zu verarbeiten, die mich sonst ablenken
wirden.

Warum sucht man sich Kriege und Krisenherde als
Tatigkeitsfeld fiir Architektur aus?

Ich bin in Israel aufgewachsen, war dort bei der Armee. Krieg
und Konflikt sind dort immer présent. Spater habe ich mit
Menschenrechtsorganisationen in Paldstina israelische
Siedlungen analysiert. Wir stellten fest: Kriegsverbrechen
werden nicht nur von Generalen und Politikern begangen,
sondern auch von Architekten durch das Ziehen einer Linie
am Zeichentisch. Wer dort ein neues Wohngebiet entwirft,
plant nicht nur Hauser, sondern oft wird dadurch auch ein
paléastinensisches Siedlungsgebiet entzweigeteilt und der
Lebensraum der Bewohner verkleinert, mit dem Ziel, sie
ganz zu vertreiben.

2011 griindeten Sie das Biiro Forensic Architecture. Wie kann
man sich die Arbeit dort vorstellen?

Wir sind wie ein Detektivbiiro. Man weiss nie, wer als

Nachstes durch die Tur kommt. Schéne Falle sind es nie,

es ist ein Katalog des Horrors. Ein forensischer Architekt

ist ein Pathologe der Gebdude. Nur gibt es oft keine Leiche.
Manchmal durchsieben wir den Schutt, aber oft — zum Beispiel
in Syrien — kénnen wir nicht direkt vor Ort sein und benutzen
Medien als archaologisches Werkzeug.

Was genau ist daran das Architektonische?

Es geht weniger um das Technische, sondern darum, die
richtigen Fragen zu stellen. Ein Beispiel: Wir hatten hunderte
Bilder und Videos eines Raketeneinschlags in Gaza, bei dem
Zivilisten gestorben waren. Es war aber fast unméglich, sie
exakt zeitlich und raumlich zu verorten. Nach Monaten wurde
uns klar: Auf allen Bildern waren dieselben Rauchwolken

zu sehen, die sich permanent verandern. Der Himmel ist
sozusagen voller Uhren. Um die exakte Position der Wolken
zu bestimmen, benutzten wir Techniken, die schon die Maler
der Renaissance kannten. Die Information auf Bildern ist wie
tausende winzige Scherben, die man zusammenfligen muss
wie ein zerbrochenes antikes Tongeféss. Die Archédologie des
digitalen Zeitalters.

Welche Klienten beauftragen Sie fiir lhre architektonische
Detektivarbeit?

Vor allem NGOs. Das heisst auch, dass wir einen Teil unserer
Arbeit ehrenamtlich machen. Wir bekommen auch Anfragen

A composite of Forensic Architecture’s physical and virtual reconstructions of the internet cafe in which the murder of Halit Yozgat on 6 April 2006 occurred. Bild: Forensic Architecture, 2017




von Staaten, die wir aber immer ablehnen. Wir arbeiten nur im
Namen der Opfer.

Was motiviert Sie bei lhrer Arbeit? Die Wahrheit? Die
Gerechtigkeit?

Die Wahrheit ist ein Schlachtfeld, sie wird als Waffe
missbraucht. Der Staat dominiert die Information auf
dem Schlachtfeld, und diese Information greift in
Menschenrechte ein. Meine Motivation ist der Schutz von
Zivilisten. Wir tun, was wir kdnnen, aber es ist nicht viel.

Sie bezeichnen lhre Arbeit als Counterforensics. Was ist
darunter zu verstehen?

Friher war die Forensik die Arbeitsmethode der Polizei,

um die Birger zu kontrollieren und zu katalogisieren. Es

galt: Der Staat muss mehr wissen als der Kriminelle. Auch
heute hat der Staat das Informationsmonopol. Das heisst,
wir missen Licken finden, um dieses Monopol zu brechen.
Wir haben vielleicht weniger Daten, aber wir kdnnen unsere
architektonische, kiinstlerische und theoretische Sensibilitat
einsetzen. Wir nennen das investigative Asthetik.

Apropos Asthetik: Ihre auf der Architekturbiennale Venedig
2016 gezeigte Rekonstruktion des Raketeneinschlags in ein
Wohnhaus in Pakistan ist auf den ersten Blick beinahe schén,
bevor man als Betrachter realisiert, worum es geht.
Asthetik hat fiir mich nichts mit Schénheit zu tun, sondern
mit Wahrnehmung. Es geht mir nicht darum, dass etwas gut
aussieht. Ausserdem ist Asthetik ein gefahrlicher Begriff, die
Leute denken dann, dass man sie manipuliert. Vor wenigen
Tagen hat uns der deutsche CDU-Politiker Holger Bellino
vorgeworfen, unsere Recherche ware nur ein Kunstwerk von
der Documenta. Aber das Risiko gehen wir ein. Wenn das
Beweisstlick ein Bild ist, arbeiten wir mit Leuten zusammen,
die sich mit Bildbedeutungen auskennen.

Im Zuge des Prozesses um die rechtsextremen NSU-Morde

in Deutschland haben Sie einen Tatort im Massstab 1:1
nachgebaut, um die Aussage eines V-Manns zu iiberpriifen.
Die Polizei hat weniger gemacht als wir, sie hat den Fall vollig
verbockt und wird von manchen Politikern heute noch in
Schutz genommen. Mit reinen Fakten kommen wir dagegen gar
nicht mehr an. Dass das in Deutschland passiert, einem Land,

das mir sehr wichtig ist, erschreckt mich wirklich. Meine Frau
ist Deutsche, meine Eltern wurden in Deutschland geboren.
Und ich sehe, dass die Wahrheit dort heute weniger gilt, dass
die Politik mit Fake-News-Argumenten operiert. Ein ebenso
bedriickendes Deutschland-Erlebnis: Letztes Jahr sollte

ich in Karlsruhe den Schellingpreis fiir Architekturtheorie
bekommen. Aber der Architekt Erich Schelling, nach dem der
Preis benannt ist, war friiher bei der SA und baute koloniale
Projekte in der NS-Zeit. Ich halte das fiir eine Schande. Also
habe ich den Preis abgelehnt. Die Jury hat das librigens nicht
publiziert.

Eine typische Abschlussfrage an Architekten lautet: Welches
Gebéaude wiirden Sie gerne bauen? Wenn man Sie fragt, in
welchem Krisenherd Sie gerne noch tétig werden wiirden,
klingt das eher unangemessen.

Ich wiirde es vorziehen, wenn meine Arbeit nicht gebraucht
wirde. Ich ware lieber arbeitslos oder wiirde wieder als
normaler Architekt arbeiten. Aber wir werden alle in unsere
Zeit hineingeboren, und heute ist meine Arbeit leider wichtig.
Aber es gibt ein Gebaude, das ich gerne planen wiirde. Wissen
Sie, das Wort Forensik kommt von «Forum». Und fiir die Arbeit
der Menschenrechte gibt es kein Forum. Ich trAume davon, ein
solches Forum zu bauen. Eine Architektur als Verstarker fir die
Debatte um die Wahrheit.

Eyal Weizman, geboren 1970 in Israel, ist Architekt, Professor
fir Spatial and Visual Cultures und Direktor des Centre for
Research Architecture am Goldsmiths College der University of
London. Seit 2011 leitet er das Projekt Forensic Architecture.
Er ist Autor mehrerer Blicher, zuletzt Forensic Architecture:
Violence at the Threshold of Detectability.

Simulated propagation of sound within a digital model of the internet café
that was designed to mimic the exact dimensions and materials of the
actual space. Bild: Forensic Architecture and Anderson Acoustics, 2017
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RENDEZ-VOUS FUR SINGLES
Anna Bahler

IN DER REPUBLIQUE GENIALE
So 07.10.,11h00

OFFENTLICHE FUHRUNG
Anna Bahler




Die Welt der République Géniale, kurz und knapp interpretiert.
Tschése zdme ist ein Selfie-Format der Dampfzentrale Bern.
Idee und Ausfiihrung: Nathalie Létscher

- Video



https://vimeo.com/294108203
https://vimeo.com/294108203
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VER
MITT
LUNG

IN DER REPUBLIQUE GENIALE
Mi 10.10.,12h30

KUNST UBER MITTAG
Franziska Vassella

IN DER REPUBLIQUE GENIALE
Do 11.10.,10h00 - 12h30
Fr 12.10.,170h00 - 12h30

HERBSTFERIENKURS — KUNST
BERUHRT (KURS FUR KINDER
VON 6-12J.)

SIBYLLE SCHELLING

IN DER REPUBLIQUE GENIALE

Di 09.10.,15h00 - 15h30
Mi 10.10., 15h00 - 15h30
CX:"% RE*HEAR*SE - PRACTICE!

PRACTICE! PRACTICE!
Moritz Wappler — Schlagzeug
Perkussion (Studierende HKB/MA
Music Performance)

STUDIOLO 4

Fr 12.10.,10h00 - 13h00
HKB Y-PROJEKT »ON AIR»
Valerian Maly, Studierende der HKB

POIPOIDROM

Fr 12.10.,14h30 - 16h00

X!Y JAHRESTAGUNG IKG: RINGGESPRACH
IKG: U We Claus, Valerian Maly, Konrad
Tobler, Anna Tretter, Babeth Mondini-
Vanloo

POiPOIDROM / STUDIOLO

Fr 12.10.,19h00 - 21h00

JAHRESTAGUNG IKG: EROFFNUNG
«KUNST AUS DEM KOFFER»
Internationales Kiinstlergremium

POiPOIDROM
Sa 13.10., 14h00 - 15h15

JAHRESTAGUNG IKG: BERICHTE

VON MITGLIEDERN IKG: Andreas
Schmid, Ina Bierstedt, Babeth Mondini-
Vanloo, U We Claus, Maria Blondeel

LIVE
ART

POiPOIDROM
Fr Teil1

12.10.,16h30 - 17h30
Sa Teil2

13.10., 12h00 - 13h00

EXS] PrOTOCOLS OF THE FUTURE

Arnold Dreyblatt, Anne Steinhagen/
Peter Zumstein, Monika Brandmeier,
Gisela Kleinlein, Silke Leverkiihne,
Eva Maria Schon, An Seebach, Nele
Stroebel

POIPOIDROM
Fr 12.10.,18h00 - 19h00
So 14.10.,12h00 - 13h00

CRY [ IMMORTELLE MORT DU MONDE N°2
Valentine Verhaeghe, Michel Collet,
Guillaume André, André Eric Létourneau,
Michaela Wendt, Klara Schilliger, Alizia
Velazquez, Emile van Helleputte, Miao
Shuye Zhao

POiPOIDROM
Sa 13.10.,15h30 - 16 h00

IEXXET) JOSEPH BEUYS: JA JA JA JA NEE NEE
NEE NEE
Dorothea Schiirch

POiPOIDROM
Sa 13.10., 14h00 — 17h00
So 14.10.,14h00 - 16h00

XX AUSSTELLUNG UND PASSAKTION
The Kingdoms of Elgaland-Vargaland

POIPOIDROM
Sa 13.10.,20h00 - 24h00

XY 7HE KINGDOMS OF ELGALAND-
VARGALAND

CM von Hausswolff, Klara Lewis,
Marja-Leena Sillanpaéa, Graham
Lewis, Leif Elggren

EAT
ART

EAT ART CORNER
Fr 12.10.,13h00 - 14h00
PX7 ZWECKLOSE WANDERUNG

Fredie Beckmans

Fr 12.10.,79h00 - 21h00
Sa 13.10.,173h00 — 14h00
und 19h30 - 20h30

EATART

SO 14.10.,71h00 — 14h00

F FARE WELL BRUNCH

Fredie Beckmans




RE*HEAR*SE - PRACTICE! EAT ART
PRACTICE! PRACTICE! FREDIE BECKMANS

STUDIERENDE HKB/MA MUSIC PERFORMANCE Fur das leibliche Wohl sorgt in der 8ten Woche der République
Géniale EAT ARTist Fredie Beckmans aus Amsterdam. Der
Moritz Wappler, Student der Perkussionsabteilung der selbsternannte «Champignon du Monde» und Prasident des
Hochschule der Kiinste Bern, (ibt — im Rahmen des Moduls «Worstclub Mondiale» weiss nicht nur Gber Pilze, Palindrome
re*hear*se — liben! liben! iiben! — das Stlick Timbre — for und Wiirste Bescheid, sondern gibt sich redlich Mihe in bester
wooden simantras fiir 6 Perkussionisten von Michael Gordon. dadaistischer Tradition the «worst worst artist» zu sein und
«Simantras» sind extrem obertonreiche Holzblécke, die ihren uns auf eine «Zwecklose Wanderung» mitzunehmen. Dabei
Ursprung in der rituellen Praxis der 6stlichen orthodoxen «pfeift er auf den Salat» ein Rezept aus der Haute-Cuisine
Kirche haben. In der Musik von Michael Gordon verschmilzen nach Paul Bocuse.
subtile rhythmische Prozesse zu einer dichten Mixtur, die Abbildungen oben und unten :

Alex Ross vom The New Yorker als «die Wut des Punkrock, die Prasentationsmaterial FIU Amsterdam / FIU-FIA Amokbach,
Fotos: Kunstmuseum Bern

nervése Brillanz des Free Jazz und die Unnachgiebigkeit der Abbildung mitte:

klassischen Moderne» beschreibt. I K.G I NTE R NATIO NALES Recherchenotizen von AnnaF'I(;r:cit:t;Lr”z]:tlr?noubseer:rl:]iléi:rur;
Das Modul re*hear*se bietet Studierenden der HKB an, KU NSTLERG R EM I U M

offentlich in der République Géniale zu Uben — gegen die

harte und bestandige Wahrung von 2 ECTS-Punkten! JAHRESTAGUNG 2018

re*hear*se steht flir die Umbriiche, insbesondere auch

fir Stlicke aus dem Jahr 1968 aber auch fiir Umbriche Die République Géniale ist Gastgeberin fir die dreitagige

kiinstlerischer Praxis. Jahrestagung des Internationalen Kiinstler Gremiums IKG:
an die 40 Kiinstler beziehen das Territorium der République

Es tGben: Viola Klein (Violine), Ursina Makiol (Akkordeon), Géniale und bringen «Kunst aus dem Koffer» mit.

Felix Johannes Peijnenborgh (Horn), Maria Fernanda Rodriguez
Bernal (Bassklarinette/Gesang), Magdalena Johanna Stec
(Gesang), Moritz Wappler (Schlagzeug)

- Video

Moritz Wappler bt Timbre — for wooden simantras von Michael Gordon,
Video: zvg

Impression zur Jahrestagung IKG: Kunst aus dem Koffer, 12./13.10.2018,
Fotos: Kunstmuseum Bern




Impressionen zur Jahrestagung IKG: Kunst aus dem Koffer, 12./13.10.2018,
Foto: Kunstmuseum Bern

Das internationale Kiinstlergremium, 1976 von Kiinstlern

wie Joseph Beuys, Jochen Gerz und Klaus Staeck gegriindet,
setzt sich flir Kunst-, Informations- und Pressefreiheit, fir
kulturelle Selbstbestimmung, Toleranz und kulturelle Vielfalt
ein und nimmt damit eine dquivalente Rolle zum PEN Club
der Schriftsteller ein. Galt es zur Griindungszeit vor allem den
Eisernen Vorhang zu Gberwinden und die Kiinstlerkontakte
zwischen Ost und West zu pflegen und zu férdern, so stellen
sich heute neue Herausforderungen an das IKG.

- Programm

KUNST «OUT OF THE BOX»

ERLEBNISBERICHT VON NOEL DE BUCK

Das IKG — Internationales Kiinstler Gremium-Treffen 2018
war wieder eine erfolgreiche Blutezeit der Kunst. Mit viel Wein
und Essen um die Eat Art Ecke von Fredie Beckmans herum,
einem Ort flr informelle Treffen.

Eine grossartige Organisation seitens Valerian Maly und
Klara Schilliger, und dank des wunderbaren Gastgebers, dem
Kunstmuseum Bern, seinem unterstiitzenden technischen
Personal und den Student*innen der HKB, die Beitrage

und Statements der IKG-Mitglieder und Gaste fir On Air -
Broadcasting for Art's Birthday, einem Experimentalradio der
République Géniale, sammelten.

Die Wiederholung der historischen Griindungsprotokolle

der Freien Internationalen Universitat (F.I1.U.) Protokolle der
Zukunft / Protocols of the Future durch Arnold Dreyblatt,

die «living archives» initiert von Anna Tretter, U We Claus

und Babeth Mondini-VanLoo sowie die Interventionen von
Valerian Maly, Konrad Tobler und anderen wéahrend der offenen
Diskussionsrunden fiihrten uns zurlck auf den Boden der
siebentausend Eichen und zuriick nach Amsterdam und
Amorbach in die Zeit von Joseph Beuys und liessen uns Uber
die aktuelle Rolle von IKG und FIU neu reflektieren.

Es gab gute Teaching & Learning-Lesungen von Gereon

Inger mit persénlichem Ansatz und eine Zeichnung von
Robert Filious Lehren und Lernen als darstellende Kunst.
Dorothea Schiirchs Joseph Beuys Ja Ja Ja Ja Nee Nee Nee
Nee mit «schwarzem Schnurrbart und Clownsmund fir

die Wissenschaft» und ihrem Lesen live interpretiert und
vorgefuhrt setzt das intellektuelle Verstandnis der Geschichte
des Sprechens auf kdrperlicher Ebene um.

Danke an U We Claus auch fiir die Morgenmeditationen an
der Aare in Bern.

Aber es gab noch mehr zu sehen: Kunst «out of the box».
Babeths Intervention in der République GéniTale eribrigt alle
Worte: Kunst aus dem Konzept.

In Erinnerung und inspiriert von Robert Filliou, der kleine
Kunstwerke seiner Freunde in seinem Hut ausstellte,
veranlasste Maria Blondeel, die Wandergalerie von Robert
Filliou in eine Wandergalerie auf dem iPhone zu aktualisieren.
Es handelt sich um mehr als dreissig farbige Bilder, die von
den Kolleg*innenen auf den friiheren Jahrestagungen der IKG
gemacht wurden, diese hervorzuholen, um aus dem Virtuellen
heraus ein mobiles Gesamtkunstwerk zu erstellen.

Ein Klangmoment von Valerian Maly, erinnert und ehrt anstelle
einer Schweigeminute den am 12. Oktober verstorbenen
japanischen Komponisten Takehisa Kosugi, brachte eine
unerwartete Reprasentation seines Werkes Micro 1. Ein
Zufallstreffen eines Mikrofons und eines Stiicks Plastik, das
ein wunderbares Gesprach liber raschelnde Zufallsgerdusche
erzeugte. Im verselbstandigten Entwickeln der Plastikfolie war
ein kleines «elektrisches» Knistergerdusch noch lange nach
der «Aktion» zu héren. Der Klang des Augenblicks, wie 3' 44",
Kunst aus dem Moment heraus.

Maria Blondeels «zeitverzdgerte» Sunlight For Sound Pillow
Performance fand eine sehr gute Gelegenheit, das in Bedburg-
Hau aufgenommene Licht durch alle theoretischen Lesungen
zu héren. Kunst aus dem Ephemeren heraus.

Gereon Ingers Inszenierung der Stempel Préasentation zu Robert
Filliou und die Méglichkeit erweiternd dazu selbst Instant-
Kartoffelstempel, nach einer Idee von U We Claus und Anna
Tretter, vor Ort zu gestalten — inspirierte viele Menschen, ihren
eigenen Stempel zu schneiden, um ihre Botschaft auf einer
Leinwand mitzuteilen. Kunst aus der Hand und aus dem Messer.
Unser Spaziergang zum Wasser, zur Wasserlinie, ein schlichter
Spaziergang mit Papierfernglas von Fredie Beckmans
ausgestattet, zur Jungfrau Maria-Biihne hin mit Weihwasser
aus Lourdes, — Bloody / Virgin Mary — (Kunst) aus der Flasche.
Fredie ernahrte jeden Tag die Menge im Jahr 2018 n. Chr. mit
zwei ..., sieben Arten, Klrbisse zu servieren mit vielen Farben
und exotischen Zutaten und gramte die Muskatnuss

(Art) aus der Tasche.

Und als (a) Cold Mountain Robert Filliou, L''mmortelle Mort du
Monde, trifft, lag der Geist von Robert Filliou in der Luft. Das
war wirklich herausragend. Kunst ausser Kontrolle.

Wir brauchen mehr davon.

Wir wollen mehr davon.

Foto: Kunstmuseum Bern



file:\\kmbzpk.ch\Shared\KMB\Ausstellung%20und%20Sammlung\Ausstellungen\2018\R%C3%A9publique%20G%C3%A9niale\Publikation\Inhalt\KW%2041_ready\3_IKG\rg_ikg_programm.pdf

PROTOCOLS OF THE
FUTURE

ARNOLD DREYBLATT, ANNE STEINHAGEN/PETER ZUMSTEIN,
MONIKA BRANDMEIER, GISELA KLEINLEIN, SILKE LEVERKUHNE,
EVA MARIA SCHON, AN SEEBACH, NELE STROEBEL

Arnold Dreyblatt, Protocols of the Future, 12./13.10.2018, Foto: Kunstmuseum Bern

Protocols of the Future ist eine szenische Lese-Performance
von Arnold Dreyblatt mit den Griindungsprotokollen der von
Joseph Beuys, Klaus Staeck und Heinrich Béll in den 1970er
Jahren initiierten «Freien internationalen Hochschule fir
Kreativitat und interdisziplindre Forschung / Free International
University for Creativity and Interdisciplinary Research».

Der Geist der F.1.U. wurde von verschiedenen Personen und
Gruppen aufgegriffen und fortgefuhrt. Als Alternative zu den
bestehenden Kunstakademien wurde sie jedoch nie vollstéandig
umgesetzt. Ausgewdhlte historische Sitzungen der meist
mannlichen Initiatoren und Mitglieder des gemeinnitzigen
Tragervereins der F.I.U. werden in der République Géniale von
Kunstlerinnen des Internationalen Kiinstler Gremiums (1.K.G.)
und einem Schauspieler nachgestellt.

Zitate aus den F.I.U.-Protokollen bilden eine grossformatige
Textinstallation auf der Poipoidrom-Plattform.

Projektassistentin: Anne Steinhagen, Erzahler: Peter Zumstein
Leserinnen IKG: Monika Brandmeier, Gisela Kleinlein,

Silke Leverkiihne, Eva Maria Schén, An Seebach, Nele Strébel
Grafik: Dirk Lebahn

Herzlichen Dank an: Klaus Staeck

KOLLISIONEN VON SINN
UND ZEIT. INTERVIEW
MIT ARNOLD DREYBLATT

Der amerikanische Kiinstler und Komponist Arnold Dreyblatt
(*1953, New York) lebt seit 1984 in Deutschland und lehrt
Medienkunst an der Muthesius Kunsthochschule in Kiel.

In der République Géniale zeigt er Protocols of the Future,
eine szenische Lesung der Griindungsprotokolle der Free
International University, einer Initiative von Joseph Beuys,
Klaus Staeck, Heinrich Béll, Georg Meistermann und Willi
Bongart aus den 1970er Jahren. Meret Arnold hat im Vorfeld
mit Arnold Dreyblatt gesprochen.

Meret Arnold: Du reanimierst in Protocols of the Future

das Gedankengut der Free International University. Was
interessiert dich an der F.1.U.?

Arnold Dreyblatt: Mein Interesse an der F.I.U. geht zuriick auf
meine langjéhrige Beschaftigung mit dem Black Mountain
College. Mich interessieren alternative Initiativen in der
Kunstausbildung, auch weil ich selber unterrichte. Es

stellen sich immer wieder die gleichen Fragen: Kann man
Kunst Uberhaupt lehren? Was fiir eine Institution soll eine
Kunstakademie sein?

Wie kamst du zu den Protokollen des Tragervereins der F.I.U.?
Bei einem Besuch des Heinrich-Béll-Archivs in Kéln entdeckte
ich das Manifest zur F.I.U. Ich war sehr erstaunt, dass Boll

das verfasst hatte. Und wenig spater kam ich ins Gesprach
mit Klaus Staeck, der mir darauf die bisher unveréffentlichten
Kopien der Originalprotokolle aus seinem persénlichen Archiv
schickte. Da fing die Arbeit an.

Du hast aus den Protokollen ein Skript verfasst. Wie bist du
dabei vorgegangen?

Die Sitzungen sind als Drehbuch interessant. Deshalb blieben
wir moglichst nah am Text. Wir wéhlten die wichtigsten
Sitzungen aus und schrieben diese in die Ich-Form um.
Ausserdem haben wir eine Erzahlstimme eingefihrt,

welche die biirokratischen Stellen liest oder Diskussionen
zusammenfasst.

Die Teilnehmer dieser Sitzungen waren hauptséchlich
maénnlich. In deiner Inszenierung werden abgesehen von der
Erzahlstimme alle Texte von Schauspielerinnen gelesen. Willst
du damit eine kritische Distanz aufbauen?

Ja, es geht um Verfremdung, aber auch um einen Kommentar.
Die Initiatoren hatten grosse (mannliche) Egos. Eva Beuys, die
Frau von Joseph Beuys, spricht insgesamt nur etwa zwei Satze.
In der Lesung wechseln die Schauspielerinnen die Rollen
immer wieder, und jede liest sicher einmal Beuys. [Lacht] Ich
bin gespannt was passiert, wenn Frauen diese Texte lesen.

Gerade auch, weil die Sprache eher schwer ist...

Ja genau. Es sind Proklamationen, Manifestationen. Die sind
sich alle so sicher! Erst gegen Schluss taucht Rudi Dutschke
auf, der sagt: Ich weiss noch nicht, was ich finden soll. Bei den
anderen kommt diese Unsicherheit gar nie auf. Und trotzdem
wurde die Idee nicht umgesetzt. Klaus Staeck und Heinrich
Béll waren irgendwann ziemlich frustriert, weil die Diskussion
endlos weiterzugehen schien, ohne konkret zu werden.
Staeck fand sogar ein Gebdude, aber Beuys war nicht daran
interessiert.

Es blieb Utopie.

Ja, aber auch wenn es historisches Material ist, das eine
Utopie beschreibt, wollte ich das Gewicht auf die Zukunft
legen. Zwischen den vielen aufgeblasenen Worten finden sich
radikale, revolutiondre Gedanken. Und immer diese Spannung:
Was wollen wir?

Zur szenischen Lesung gibt es eine Textinstallation. Was
zeigst du da?

Ich habe mich gefragt, was ich flir Assoziationen zu dem
Projekt habe und wie ich diese visuell umsetze. Da es um
politische Fragen geht, haben wir uns fir Plakate entschieden,
die wir auf der Plattform verteilen. Sie enthalten neonfarbige
Zitate aus dem Manifest und den Protokollen. Wir haben
Begriffe und Satze ausgewahlt, bei denen wir auch heute
finden: Das brauchen wir!

Werden die «Protocols of the Future» Protokolle fiir die
Zukunft?

In meinen Installationen und performativen Arbeiten mit
Archivalien geht es mir darum, die schlummernden Daten

zu visualisieren oder erklingen zu lassen und dabei in neue
Zusammenhange zu Uberfihren. Ich gebe ihnen ein anderes
Leben und schaue, was passiert. Dabei kollidieren Fragmente,
Sinn und Zeiten — das finde ich unglaublich wichtig.



PROTOCOLS OF THE
FUTURE - EIN
ERLEBNISBERICHT

SIBYLLE OMLIN, AUTORIN, CO-KURATORIN BONE
PERFORMANCE ART FESTIVAL BERN

«Es mussen Dinge gedacht und gemacht werden die etwas
Neues fur die Zukunft bringen.» «Risiko der Freiheit.» «Wie
der Mensch aus eigenen Kraften die Welt bestimmen kann.»
Solche Séatze liegen auf den Plakaten, welche die Biihne im
Ausstellungsraum von République Géniale im Kunstmuseum
Bern bedeckten. Die Kiinstlerin Monika Brandmeier setzt sich
an ihren Tisch und legt ihre Papiere vor sich hin. Die anderen
Lesenden betreten ebenfalls die Biihne und richten sich ein.
Wir nehmen Platz im Publikumsraum... Die Lesung beginnt.

Die Quellen zu der Leseperformance Protocols of the Future,
komponiert vom Berliner Kiinstler Arnold Dreyblatt, stammen
aus der Geschichte der F.I.U. Free International University —
Freie Internationale Universitat. Die Freie internationale
Hochschule fur Kreativitdt und interdisziplindre Forschung
war ein Projekt der 1970er Jahre, initiiert von Joseph Beuys,
Heinrich Boll, Klaus Staeck, Willi Bongard und vielen anderen.
Die Gruppe von Kunstschaffenden — Frauen waren nur zwei
dabei, darunter Eva Beuys — versuchte Uiber 15 Jahre hinweg
ein solches Schulprojekt im Raum Dusseldorf Koln auf die
Beine zu stellen. Es bildete sich um den Griindungsrektor
Joseph Beuys eine Gruppe, um diese Institution und ihre Lehr-
angebote zu entwickeln: Workshops, Tagungen, Ausstellungen,
Publikationen, sozio6konomische Modelle, Gesetzestexte. Der
F.I.U. wurden verschiede Raumangebote im Raum Diisseldorf
und Koln gemacht; sie wurden gepriift und verworfen. Stiftungen
boten Finanzierungen an. Vieles wurde von der F.I.U. abgelehnt,
weniges nur realisiert, darunter die Teilnahme und Ausrufung
der F.I.U. durch Joseph Beuys an der documenta 6 / 1977 in
Kassel und das Schreiben eines Manifestes.

Am Freitag und Samstag, 12./13. Oktober 2018 sassen im
Kunstmuseum Bern also sieben Frauen und ein Mann auf dem
Podest, die Ereignisse aus den F.I.U.-Sitzungsprotokollen
vorlasen. Der Mann — ein Schauspieler — hatte die Rolle des
Erzéhlers, die Frauen verklndeten die Ideen und Besprechungen

Arnold Dreyblatt, Protocols of the Future, 12./13.10.2018,
Fotos: Kunstmuseum Bern

der Ménner, welche die Versuche der Einrichtung dieser inter-
disziplindren Bildungsanstalt nacherleben lassen.

Das Stimmengeflecht aus den Protokollen im Zeitraum von 1973
bis 1977 gibt die gesellschaftlichen Vorstellungen zu Bildung
fiir eine breite Bevdlkerung (Joseph Beuys: Volkspadagogik),
zu Freiheit und Entstaatlichung der Bildungsmodelle und vor
allem die basisdemokratischen Diskussionen der Gruppe um
die F.I.U. wieder. Freiheit und Autonomie, Zusammenarbeit
und das Uberschreiten von Disziplinen waren grosse Themen
an den Sitzungen. Der Staat hatte bezahlen dirfen, aber nicht
mitbestimmen. Frauen und Manner waren Mitglieder, geredet
hatten vor allem die Manner. Ab und zu wird etwas erreicht,
beispielsweise die Grindung der F.1.U.-Gruppe in Amsterdam
um Jacobus Kloppenburg.

- http:/www.fiuamsterdam.com

Arnold Dreyblatt hat fiir seine Lese-Performance Protocols

of the Future im Berner Kunstmuseum von Klaus Staeck

die Protokolle zu den Sitzungen der F.I.U. erhalten. Dreyblatt
arbeitet in seiner kiinstlerischen Arbeit permanent mit
gefundenen und/oder ihm tUbergebenen historischen Dokumen-
ten, welche Fragen zur Datenerhebung und Datensicherung

zu bestimmten gesellschaftlichen Strukturen, Ereignissen und
Bevolkerungsgruppen stellen. Es werden alltagliche gesell-
schaftsgeschichtliche und kulturelle Praxen in seinen Installa-
tionen und Lese Performances befragt. Der Anteil von Bildung
und Vermittlung ist in seiner kiinstlerischen Arbeit seit den
1990er Jahren prasent.

- http://www.dreyblatt.net

Der Kinstler bringt die ihm Gbergebenen Dokumente am
Ausstellungsort in eine entsprechende Ausstellungsform, die
oft archivarische Einrichtungen zum Thema macht (Vitrinen,
Regale, Fichen, Plakate, Kartonschachteln, digitale Archiv-
elemente wie Datenbanken, Apps). Ein zentrales Element in
Dreyblatts Arbeit ist die (Wieder-) Auffiihrung von solchen
Quellen im 6ffentlichen Raum und somit eine Verlebendigung
von gesellschaftspolitischen Dokumenten und ihren
historischen Spuren.

Der Kontakt zur IKG (Internationales Kiinstler Gremium,
sic!), das Dreyblatts Protocols of the Future in seine
Jahresversammlung 2018 in Bern aufnahm, entstand durch
die Tatsache, dass einige ihrer Kunstschaffenden auch
Teilnehmer an den F.I1.U.-Sitzungen waren. Die IKG ist wie
die F.I.U. eine Institution aus den frihen 1970er Jahren: 1976
von Kinstlern Joseph Beuys, Jochen Gerz, Klaus Staeck
u.a. gegriindet, setzt sich die IKG bis heute fir Kunst-,
Informations- und Pressefreiheit, Toleranz und kulturelle
Vielfalt ein und nimmt damit eine dquivalente Rolle zum PEN-
Club der Schriftsteller ein. Galt es zur Griindungszeit vor
allem Kiinstlerkontakte zwischen Ost und West zu pflegen
und zu férdern, stellen sich heute neue kulturpolitische
Herausforderungen an das IKG.

Die sieben weiblichen Stimmen an der Lesung von Protocols of
the Future sind alles IKG-Mitglieder. Ich erhalte wahrend der
Performance eine Visitenkarte eines weiblichen Vorstands-
mitgliedes zugesteckt: office IKG. Neben mir sitzt Lisa,

auch ein Mitglied. Im Publikum entdecke ich Lucy, eine
langjahrige Kollegin aus der Kunst- und Museumsszene in

der Schweiz. Lucy ist Mitglied der IKG. Viele Frauen. Und IKG
bedeutet bis heute ,Kiinstler Gremium* und engagiert sich

fiir kulturelle Selbstbestimmung und die Gleichstellung


http://www.fiuamsterdam.com
http://www.dreyblatt.net/

der Geschlechter. Hm... Fir den Kiinstler Arnold Dreyblatt
war dies ein Umstand, nur Frauen aus dem IKG fir die Lese-
Performance zu wéahlen. Sie geben den historischen Zitaten
der Manner aus den 1970er Jahren eine Stimme, ein Gesicht,
einen Kérper. Hm...

Kreise schliessen sich. Neue und alte Themen, Erinnerungen
und vor allem Hoffnungen fiir die Zukunft verschranken sich.
Auch darlber sollte man nachdenken. Was wird aufgenommen
und wie wird es aufgenommen?

Arnold Dreyblatt, Protocols of the Future, 12./13.10.2018,
Foto: Kunstmuseum Bern

L'IMMORTELLE MORT DU
MONDE (N°2)

VALENTINE VERHAEGHE, MICHEL COLLET, GUILLAUME
ANDRE, ANDRE ERIC LETOURNEAU, MICHAELA WENDT,
KLARA SCHILLIGER, ALIZIA VELAZQUEZ, EMILE VAN
HELLEPUTTE, MIAO SHUYE ZHAO

Die Erarbeitung des «Auto-Theaters» L’lmmortelle Mort du
Monde von Robert Filliou im Sinne eines «living archive» aus
dem Jahr 1960 kommt in eine zweite Phase mit erweitertem
Team. Dieses «selbstspielende Theater» ist ein Vehikel, das
zufallsgeniert in nicht voraussehbare Richtungen lenkt und
keinerlei vorbestimmte Erwartungen erfillt.

Robert Filliou widmete L'Immortelle Mort du Monde widme-

te seinem Freund, dem Kiinstler Daniel Spoerri. Zu Grunde
liegt eine schachbrettartige Spielanweisung flr zehn
Kinstler*innen, Musiker*innen, Tanzer*innen, Literat*innen
und Zirkus-Artist*innen, die sich zufallsbestimmt durch
verschiedene emotionelle Zustéande existentiellen Fragen
stellen: Warum bin ich hier? Ich bin hier, weil...

WHEN (A) COLD
MOUNTAIN MEETS
ROBERT FILLIOU IN
BERN IN 2018

UN COLLECTIF, DES CO-REGISSEURS DISRUPTIFS ET
D’AUTRES ELEMENTS POUR «LIMMORTELLE MORT DU
MONDE»

Un témoignage par Noél De Buck

J’ai eu ’honneur et le bonheur d’étre témoin de deux inter-
prétations de la performance de la méme piéce L'Immortelle
Mort du Monde de Robert Filliou au Kunstmuseum a Bern,
dans le cadre de la République Géniale pendant les journées
de la réunion annuelle de IKG*.

Est-ce que le bonheur de voir deux interprétations avec un
intervalle de quinze heures (!!!) de la méme piéce la rend plus
intéressante? Oui, absolument!

D’abord parce qu’on se rend compte de la complexité du cadre
proposé par Robert Filliou. Ce cadre semble trés strict et
pourtant il n'est jamais rigide. Au contraire, les parameétres,
les régles du jeu (oui, c’est un jeu que propose Robert Filliou),
ouvrent des perspectives pour plus de lucidité et d’absurdité,
une qualité Dada et Fluxus, que je n'aurais pas pu imaginer en
lisant les instructions de la piéce.

Les instructions exigent une énorme audace pour aborder la
performance, comme une action qui obligatoirement se
produit dans l'instant méme, a grande vitesse. Une improvi-
sation permanente mais portée simultanément par une
logique mathématique, un calcul, exigés pour maitriser les
régles du jeu. Celles-ci décident entre autres du texte dit par
les artistes qui varie en fonction du personnage a coté de soi.

De plus, des cartes avec de simples débuts de phrases
conditionnent, pour la commenter, la proposition donnée qui
est en jeu; les couleurs portées par les acteurs indiquent leurs
caractéres; les indices musicaux, les dés jetés et les billets
de dollars tirés au sort illustrent le hasard. Ces éléments sont
tous des co-régisseurs disruptifs autant que les acteurs, dans
Uesprit de Robert Filliou. Néanmoins «un coup de dés jamais
n'abolira le hasard» (Stéphane Mallarmé).

C’est surprenant, mais on n’a jamais 'impression que les
acteurs sont en train de calculer; par contre, le déroulement du
jeu des mots qui jaillissent du rythme du (non)texte, plein de
contradictions, par la maniére de confronter chaque boutade

a son contraire et nuancant toute «vérité replacée entre deux
extrémes, relativise les propositions, par 'absurde et la non-
validité, cela jusqu’au bout.

Est-ce qu’il faut savoir tout ca pour «comprendre» la piéce ?
Non, mais cela donne accés a l'originalité du concept, la
liberté et la réinvention permanente qu’exigent les instructions
proposées par Robert Filliou.

Est-ce que le bonheur de voir deux interprétations de la
méme piéce rend le concept et la piéce plus intéressante?
Oui, absolument! J’ai vu deux représentations complétement
différentes, mais vraiment autres, tout en respectant
néanmoins les paramétres donnés par Uauteur. La piéce
s’auto-développe en jouant, sans perspective, mais dans

un respect total de la liberté et du hasard de la réinvention,
de la recréation. Comment une rigidité peut-elle ouvrir a
une liberté quasi totale, dans la maniére de jouer et dans le
déroulement d’un texte quasi non-existant. Démontrant que
les contradictions apparentes au sein de la structure et du
protocole et une élaboration performative ne s’excluent pas,
mais au contraire se rencontrent. Cela montre le génie et la
générosité de Robert Filliou, mais encore le hasard dans la
vie, le monde... en employant des mots simples pour dire de
grandes choses.

Le groupe ajoute quelques chose, c’est une équipe internatio-
nale, et c’est donc une performance multi-linguistique, sous

la coordination de Valentine Verhaeghe... et toute cette équipe
est formée ad hoc, ce qui renforce une universalité charmante
et constructive qui fait souvent rire ou au moins sourire par la
qualité du jeu — le plaisir de jouer, des jeux avec les mots, des
actions la ou les mots ne pourraient rien ajouter et le

bonheur d’en étre un témoin privilégié.



Performance au Kunstmuseum Bern avec Guillaume André,
Michel Collet, André Eric Létourneau, Stanislas Pili, Klara
Schilliger, Alicia Velazquez, Valentine Verhaeghe, Michaela
Wendt, Miao Shuye Zhao. Octobre 2018. Par le Collectif
Montagne Froide : https://www.montagnefroide.org/

* |KG : Internationales Kiinstler Gremium — International
Artists Forum. » www.ikg-art.org

JOSEPH BEUYS: JA JA JA
JA NEE NEE NEE NEE

DOROTHEA SCHURCH

Nachdem das «Ja» schon am 19. August performt wurde,
bringt Dorothea Schirch in ihrem Audio-Scoring von Joseph
Beuys’ legendérer Tonband-Performance «Ja ja ja ja ja Nee
nee nee nee nee» aus dem Jahre 1968 dieses Mal das «Nee»
mit. Am 1. November wird das «Ja» und das «Nee» anlasslich
des PANCH-Symposiums Archive des Ephemeren dann
zusammengefihrt.

Valentine Verhaeghe und Géaste, L'Immortelle Mort du Monde (n°2),

12.10.2018, Foto: Kunstmuseum Bern n



https://www.montagnefroide.org/
http://www.ikg-art.org

Das Passbiiro am Nachmittag des 14. Oktober, Foto: Roger Ziegler

THE KINGDOMS OF
ELGALAND-VARGALAND

CM VON HAUSSWOLFF, KLARA LEWIS, MARJA-LEENA
SILLANPAA, GRAHAM LEWIS, LEIF ELGGREN

Carl Michael von Hausswolff und Leif Elggren, beide aus
Schweden, sind seit den friithen 1980-er Jahren musikalisch
tatig und gelten als Urgesteine der skandinavischen Noise-
und Sound Art-Szene. Sie grindeten 1992 den fiktiven Staat
Elgaland-Vargaland, fir den wohl nicht zuletzt auch die
Kunstlergruppe Neue Slowenische Kunst Pate gestanden hat,

The Kingdoms of
Elgatand-Vargaland

Der Pass von Elgaland-Vargaland,
Foto: Roger Ziegler

Die Nationalhymne,
Foto: Roger Ziegler

die ihr Kollektiv ebenfalls zur etwa gleichen Zeit in einen
virtuellen Staat umgewandelt hat.

Die beiden Staatsoberhaupter King Michael | und King Leif

| fihren The Kingdoms Of Elgaland-Vargaland seither als
virtuelles Territorium, welches sich per Definition in sémtlichen
Grenzgebieten zwischen allen Landern der Erde befindet.
Elgaland-Vargaland hat eine eigene Nationalhymne, stellt
Pésse aus und hat sich bei den Vereinten Nationen fir eine
offizielle Mitgliedschaft beworben. Die Staatsbiirgerschaft
kann in den jeweiligen temporaren Konsulaten (am Wochenende
des 13. und 14. Oktober im Kunstmuseum Bern) beantragt
werden, Passe werden nach einer vorgdngigen moderaten
Prifung direkt ausgestellt. Elgaland-Vargaland hat bereits
mehr Staatsbiirger*innen als der Vatikan.

Hae i B n S S S T

- Video

CM von Hausswolff, Klara Lewis, Marja-Leena Sillanpééa, Graham Lewis,
Leif Elggren, The Kingdoms of Elgaland-Vargaland, Ausstellung,
Passaktion, Konzert, 13.10.2018, Video: Roger Ziegler


https://vimeo.com/296858878
https://vimeo.com/296858878

Der traditionelle Kénigskuchen, Foto: Roger Ziegler

§15 der Verfassung von Elgaland-Vargaland

Die Botschaften und Konsulate des Staates Elgaland-
Vargaland sind voriibergehende Territorien, die Trost und Mut
spenden und Mitblrgern eine Zuflucht bieten.

§16 der Verfassung von Elgaland-Vargaland

Jeder Biirger hat das Recht: a) frei tiber seine Existenz zu
verfiigen. b) sich frei in allen Territorien aufzuhalten. c) sich
in allen Territorien niederzulassen. d) auf sein Ideal. e) sich
innerhalb der hierarchischen Ordnung frei zu bewegen.

f) auf alles und noch viel mehr. g) auf zwischendrin. h)

auf nichts und weniger als nichts. i) den Mund zu voll

zu nehmen. j) die Verfassung zum Nutzen von Staat und
Biirgern zu interpretieren. k) auf einen Pass. l) auf doppelte
Staatsbirgerschaft. m) den Staat Elgaland-Vargaland zu
verteidigen und auszudehnen.

n) hinauszugehen und sich zu mehren. o) seine eigene Religion
auszuliben. p) auf ewiges Leben.

Konig Michael | und Kénig Leif | hatten sich wahrend den

zwei Tagen, an denen die République Géniale vom Gast-
Territorium Elgaland-Vargaland okkupiert wurde, ein Passbiiro
eingerichtet, welches mit Hilfe von Marja-Leena Sillanpaa
betrieben wurde und einigen Schweizer Blrger*innen die
Moglichkeit einer Doppelbirger*innenschaft erméglicht. Zur
Belustigung des Volkes spielten sie in den Abendstunden,
unterstitzt von Graham Lewis (Bassist der Post Punk-
Veteranen Wire) und dessen Tochter Klara Lewis, Konzerte auf
der Plattform des Poipoidroms. Zum Empfang der Gaste
gaben junge Berner Blechblédser*innen vor den Toren die
Nationalhymne zum Besten.

§22 der Verfassung von Elgaland-Vargaland
Der Wahlspruch lautet: «Es gibt eine Kugel fiir jeden K6nig.»

§23 der Verfassung von Elgaland-Vargaland
Nationalfeiertag ist der 27. Mai und Kénigstag ist der
14. Oktober.

Der Zufall wollte es, dass der Besuch der kdniglichen
Delegation auf einen der beiden staatlichen Feiertage fiel.
Zu diesem freudigen Anlass hat eine frischgebackene
Staatsbirgerin den traditionellen kéniglichen Cake
hergestellt. Im Gegensatz zum Nationalgericht ist —
abgesehen vom Dekor — die Rezeptur hierzu véllig frei.

CM von Hausswolff, Klara Lewis, Marja-Leena Sillanpaéa, Graham Lewis,
Leif Elggren, The Kingdoms of Elgaland-Vargaland, 13.10.2018,
Fotos: Sabine Burger

§34 der Verfassung von Elgaland-Vargaland

Das Nationalgericht des Staates Elgaland-Vargaland ist
Pasta mit Sonnenblumendl, Tomatenketchup, zerdriicktem
Knoblauch und Basilikum.

Text: Roger Ziegler




CM von Hausswolff, Klara Lewis, Marja-Leena Sillanpaa, Graham Lewis,
Leif Elggren, The Kingdoms of Elgaland-Vargaland, 13.10.2018,
Fotos: Sabine Burger




Kathleen Biihler: Was ist der Hintergrund von eurer
Installation a word a day to be wiped away?

RELAX: Die Lust an der Sprache ist etwas, was wir teilen. Die
Macht der Sprache zeigt sich tiberall. Sprache ist unsere
standige Begleiterin in unserer kiinstlerischen Praxis.

a word a day hat sich aus unserem Vergniigen ergeben,
eigenmachtig mit Alltagssprache umzugehen. Dazu gehort
auch die Kehrseite: die als missbrauchlich empfundene
Verwendung von Sprache; oder die wacklige Utopie, sich einen
Handlungsraum zu eréffnen im Umgang mit dem, was bei
der Verwendung von Sprache irritiert und sogar zu schweren
Verletzungen flihren kann.

Wann und in welchem Kontext habt ihr das Werk entwickelt?
Das Ganze hat begonnen mit einem Motor und einem
Putzlappen. Der von einem Motor hin- und herbewegte
Putzlappen war von uns «beauftragt», das Wort EVALUATION
aus dem globalen Wortschatz auszuléschen. Das Wort hatten
wir mit dunkelroter Kreide auf eine Wand geschrieben. Das
war 2012 fir die Ausstellung: Offside Effect. Academy as
Exhibition, im Center of Contemporary Art an der 1. Thbilisi
Triennale in Georgien. Zur Triennale eingeladen waren
Kunstler*innen, die sich in unabhéngigen Strukturen und
Kunstschulen mit Bildung und Wissen auseinandersetzen.
Wir haben mit einem vielkdopfigen USE-Team aus dem

Umfeld der F+F Schule fur Kunst und Design teilgenommen.
USE steht flir Gebrauch und zugleich fiir Unexpected Side
Effects (unerwartete Nebeneffekte). Zusammen haben wir
eine Installation eingerichtet, die zugleich Ausstellungs-,
Studien-, Arbeits- und Diskussionsraum war. Der ganze
Bildungsbereich und damit auch die Kunstausbildungen sind
in den letzten Jahren stark unter Druck gekommen; zunachst
war Standardisierungsdruck, dann Legitimitationsdruck: also
weg mit dem, was zu viel Zeit vergeudet und zuviel kostet.
Damit dieser Druck aufgebaut werden konnte, brauchte es
Messinstrumente. Seither wird jede*r und alles evaluiert.
EVALUATION wie wir es als auszuldschendes Wort in Thilisi
eingesetzt haben, macht Echo auf diese Politik des New
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RELAX (chiarenza & hauser & co), a word a day to be wiped away, Installation bestehend aus Wértern, Putzlappen,
Wischmaschinen, Sitzen, Spiegeln und einer «Bibliothek der geléschten Wérter», Foto: Dominique Uldry

Public Managements, das seit Anfang der 1990er Jahre
Europa neu formatiert hat.

Nach dieser ersten Erfahrung mit dem Wort EVALUATION

hat uns zu interessieren begonnen, wie andere mit solchen
und anderen Wortern umgehen, die fiir sie problematisch
sind. Und welche Wérter bei anderen Leuten jene Reaktionen
auslésen, die sie dazu veranlassen, diese Worter spielerisch
auszuldschen, sie zu umgehen oder ihre Verwendung sogar
ganz zu vermeiden. So haben wir begonnen, Worter zu
sammeln, die Leute aus ihrem Wortschatz l6schen wollen.
Im Vordergrund steht dabei fiir uns das Gespréch mit Leuten,
die wir personlich kennen, oder die wir auf der Strasse oder
sonstwo antreffen oder die Teil eines Betriebes sind, der uns
interessiert, weil er sich an einer der vielen Schnittstellen
von gesellschaftlichem Wandel befindet, der sich auch in der
Sprache niederschlagt.

Wo und wann wurde es schon gezeigt?

Es brauchte dazu einen Ausléser. Dieser wurde durch einen
Ministerprasidenten gegeben, welcher der Korruption
verdachtigt war und die Macht hatte, kurzzeitig den Zugang
seines Landes zum ganzen Spektrum der Social Media
inklusive Youtube zu sperren, um die Verbreitung weiterer
Gerlchte und allfélliger Fakten zu unterbinden. Zugleich

hat er nichts unversucht gelassen, um tber die ihm treu
ergebenen Kommunikationskanale seine vermuteten Feinde
anzuschwaérzen und sich als Opfer einer Verschwdrung
darzustellen. Unsere Frage war sofort: und was, wenn die von
der Sperre und teils von Drohungen betroffenen Leute auf der
Meinungsfreiheit beharren und sich dazu ermachtigen, selber
zu entscheiden, was gesagt und wie es verbreitet werden soll
und was nicht? Dieser Ausléser hat uns dazu bewegt, Worter
auch unter dem Gesichtspunkt zu sammeln, dass wir diese
anschliessend 6ffentlich in einer Ausstellung ausléschen.
Das erste Mal haben wir dies dann 2014 an der 5. Sinop n



RELAX (chiarenza & hauser & co), a word a day to be wiped away, Installation bestehend aus Wértern, Putzlappen,
Wischmaschinen, Sitzen, Spiegeln und einer «Bibliothek der geléschten Wérter», Foto: Dominique Uldry

Biennale in der Tirkei getan. Mithilfe eines Kalenders haben wir
fir jeden Tag der Ausstellung ein zu l6schendes Wort bestimmt.
Ein von einem Motor betriebener Lappen hat dann taglich von
morgens bis abends das jeweils an die Wand angebrachte Wort
bis zur Unkenntlichkeit verschmiert und langsam abgetragen.
Als wir 2015 vom CCA in Tbilisi, das auch eine Kunstschule

ist, diesmal zu einer Einzelausstellung eingeladen wurden,
haben wir eine Neuauflage des Projektes durchgefiihrt. Der
Unterschied war, dass die an die Wand geschriebenen Wérter
diesmal von den Besucher*innen von Hand mithilfe von
Lappen ausgeléscht wurden. Fir beide Projekte haben wir
Leute getroffen und kennengelernt, die studieren oder die in
Kleiderladen, Copy-Shops, in Backereien, Bars und Hotels, an
Sprachschulen oder etwa an einem Literaturinstitut arbeiten,
dazu naturlich auch Kinstler*innen und Schriftsteller*innen.
Wichtig: wir sprechen weder tiirkisch noch georgisch und
verstehen kein Wort. Also war permanente Ubersetzungsarbeit
zentral, wurden mit allen zu l6schenden Wortern auch die uns
erzahlten Geschichten zu ihrer Verwendung verknlpft, um den
Zusammenhang zu verdeutlichen und zu kléaren, weshalb ein
Wort aus einem Wortschatz auszuléschen sei.

Funktioniert das Projekt immer gleich unabhéangig vom
Ausstellungsort? Oder gibt es Unterschiede in der Rezeption?
Vor allem in einer Institution?

Zu Deiner ersten Frage: das Ganze hangt sehr vom jeweiligen
Ort ab. Es gibt eine Konstante: gesammelt werden Wérter,
die in ihrer Verwendung vorwiegend unangenehm sind und
die deshalb nerven oder einfach wehtun. Und es gibt eine
Variable: diese wird bestimmt durch den Kontext des Ortes —
etwa die spezifische Sprache — und den Kontext der Zeit. So
ist der Wortschatz von 2018 ein anderer als jener von 2008.
Zu Deiner zweiten Frage: falls dieselben Leute, die die Worter
fur die Sammlung gespendet haben, diese Worter in der
Ausstellung an einer Wand von Hand auswischen, so kann der
Moment ziemlich intensiv werden und von grosser Ambivalenz
gepragt sein. Die Bestimmtheit der Leute gibt den Ausschlag.
Manchmal ist der Moment der Léschung auch ganz einfach
lustig. a word a day hat etwas Kathartisches. Wie es jetzt
hier im Kunstmuseum funktioniert und ankommt, konnen

wir noch nicht sagen. Doch fest steht schon jetzt, dass es
funktioniert.

Gab es Uberraschungen fur euch, wie das Publikum reagiert?
Was habt ihr davon gelernt?

Ja, es gibt immer Uberraschungen. So etwa wurde in Thilisi

das Wort «Religion» bis zum Schluss nicht ausgewischt.

Oder in Sinop gab’s nicht genug Wérter zum Auswischen. So

gab es sieben oder acht Ausstellungstage, ohne dass ein

Wort ausgeléscht werden konnte. In dieser Zeit wischte der
Lappen im Leeren. Das von etlichen Leuten in die Sammlung
eingegebene Wort «<SANSUR» (Zensur) wurde jedoch, wie im
Kalender eingeplant, am letzten Tag ausgeléscht. Was wir
gelernt haben, wissen wir noch nicht so recht. Es handelt sich
ja nicht um ein Forschungsprojekt, bei dem wir konkret etwas
rausfinden wollen. Wir gehen eher etwas nach, das sich uns
selber nicht wirklich erschliesst. Nach dieser inzwischen dritten
Sammelrunde von Wértern wird fiir uns immerhin sichtbar, dass
die Lust, Worter zu spenden, gross ist, unabhangig davon, in
welcher Stadt wir sind und unabhéangig davon, ob wir glauben,
dass wir uns in einer demokratisch regierten Gegend befinden
oder nicht. Wir erhalten viel mehr Wérter als erwartet. Es

gibt aber eine Schwierigkeit: wir beharren auf der Methode.

Die Wérter sollen aus einem Gesprach heraus oder in einer
Diskussion bestimmt werden und nicht tiber einen Workshop,
eine Umfrage oder auszufiillende Formulare. Was hier schwierig
wird, ist die wirtschaftliche Effizienz, die von vielen Leuten

im Alltag verlangt, dass sie flexibel sind, um wenig Kosten zu
verursachen und damit bezahlbar zu bleiben. Das dem Projekt
unterlegte Verstandnis, das Gesprach in den Mittelpunkt

zu stellen, dafir Arbeits- oder sogar Freizeit in Anspruch zu
nehmen, ist im Vergleich dazu komplett ineffizient. Was bewirkt,
dass sowas trotz entgegengebrachtem Interesse haufig keine
wirkliche Prioritat geniesst und laufend verdrangt wird. Fiir uns
etwas ratselhaft war ausserdem das Vorgehen eines Betriebs
im Care-Bereich, der das Ganze statt als Diskussion dann doch
als einen formalisierten Umfrage-Workshop durchgefiihrt hat.
Zu welchem Zweck? Um brav die Hausaufgaben zu machen und
doch mit dabei zu sein?

Wie werden in dieser Arbeit sozial-6konomische Spannungen
artikuliert?

Das ergibt sich eigentlich ganz von selbst. Ganz unabhangig
von den Leuten, Gruppen, Betrieben und Organisationen, die
Worter in die Sammlung gegeben haben, ist etwas auffallig:
das ganze Vokabular, und hier auch das Fachvokabular,

das es gibt, verschwindet in einem Wirtschaftsvokabular.
Einverleibung und Umdeutung ist alles. Das Vokabular der
Okonomie respektiert nichts. Im Bereich der Pflege sind

die Menschen jetzt bestenfalls gut informierte kritische
Kund*innen und ihre Kérper sind zu Produkten geworden.



Inwiefern ist diese Arbeit typisch fiir euer Werk?
Offengestanden wissen wir das auch nicht. Unser Antrieb ist
es, in allen unseren Arbeiten Momente zu schaffen, die das
Eintauchen in eigens kreierte R&ume erméglichen, die mit den
Geschichten von uns Menschen, aber auch jenen von Tieren
und Pflanzen zu tun haben und uns entsprechend betreffen.

Dies wiederum finden wir nur im Gesprach mit anderen heraus.

Weshalb habt ihr diese Installation fiir die République Géniale
ausgesucht?
Der Vorschlag kam ja zunachst von Dir!

Das stimmt. Es waren pragmatische Uberlegungen, da die
Installation noch nicht in der Schweiz gezeigt wurde und sehr
partizipativ ist. Doch was hat Euch Uiberzeugt, dass es die
richtige Arbeit in unserem Ausstellungskontext ist?

Diese Arbeit ist interaktiv. Das heisst: die Leute kommen,
schauen sich das Ganze an, halten sich in der Arbeit auf und
lesen eventuell, dass sie in der Arbeit bei Interesse etwas tun
konnen. Es gibt Regeln. Hoflichkeitsregeln. Partizipation im
Sinne von Mitmachen gibt es bei uns nicht. Partizipation ist
eine Masche, die die Leute bloss instrumentalisiert und gar
nicht ernst nimmt. Interaktion mit den Leuten, die da sind,
und mit dem Werk, in dem sie sich befinden, gibt es hingegen
schon. Ja klar, wir haben Deinen Vorschlag auch akzeptiert,
weil es mit Robert Filliou zu tun hat. Und wir waren neugierig
herauszufinden, ob es in Bern auch klappen kénnte. Die
Herausforderung war, dies in einem Kunstmuseum zu tun.
Bisher haben wir a word a day an Orten realisiert, die sich fir
Experimente gut eignen wie etwa Biennalen, unabhangige
Kunstraume und Kunstschulen.

Ist die Ausstellung auch eine Hommage an das Denken von
Robert Filliou?

Eure Ausstellung ist eine Hommage an Filliou. Unser Beitrag
ist nicht eine direkte, aber eine spate Hommage. Er war super
wichtig, weil er im Unterschied zu seinen berihmten FLUXUS-
Kolleg*innen Uberhaupt nicht programmatisch war. Wir haben
seine Einzelausstellung 1985 in der Kunsthalle Bern gesehen
und seither hat er bei uns einen Platz. Sicher weil er sich als
«Genie ohne Talent» gesehen hat und erklarte, dass Kunst das
ist, was das Leben interessanter macht als Kunst. Begeistert
sind wir von seiner Untersuchung zur poetischen Okonomie’
und seinen politischen Aktionen wie die Ankiindigung zu einer
Solidaritatsaktion zur Befreiung von Angela Davis am 31.
Oktober 1971.

Bezieht sich eure Installation auf Robert Filliou?
Im Kunstmuseum Bern werden einige wenige, an Holzpanelen

angebrachte Woérter von motorisierten Putzlappen ausgeldscht.

Dabei handelt es sich um Wérter, die wir eingebracht haben.
Die von Leuten gestifteten liber 220 Wérter wiederum, die
auf einer langen und hohen Wand angebracht sind, werden
von Besucher*innen von Hand, mit Besen oder Putzlappen
weggewischt. Die Version der Arbeit in Bern ist auch ein
Gedachtnisspeicher der friiheren Stationen von a word a
day und enthélt einige Worter von RELAX, denn wir haben
unsere Worter mit den von anderen erhaltenen Woértern in
einen Dialog gebracht. Unsere Woérter sind EVALUATION,
welches das allererste Wort von 2012 ist und am Beginn des
Konzepts steht; dann sind da HUMAN und RESOURCES, zwei
Worter, die zusammengenommen die Logik der Diskussionen

zur Okonomie abbilden und die wir regelméassig und in
unterschiedlichen Werkformen verwenden. Und schliesslich
FRATERNITE, das dem Ausdruck «liberté, egalité et fraternité»
aus der Zeit der franzésischen Revolution von 1789
entnommen ist. Hier kdnnen wir sicher sagen, dass dies auch
zu eurem Projekt liber Robert Filliou passt. Denn: wie kann
heute noch eine «république géniale» umgesetzt werden ohne
das Wort «fraternité» durch das Wort «solidarité» zu ersetzen?
Schliesslich versucht in der Installation ein motorisierter
Putzlappen das Wort TALENT auszuwischen. Sicher auch weil
Filliou sagte, keins zu besitzen.

1 Zufinden im Ausstellungskatalog Das immerwdhrende Ereignis zeigt =
The eternal network presents = La féte permanent présent: Robert Filliou,
Sprengel-Museum Hannover, Hannover: Sprengel-Museum [u.a.], 1984,
Seite 55.

-

RELAX (chiarenza & hauser & co), a word a day to be wiped away, Installation bestehend aus Wértern, Putzlappen,
Wischmaschinen, Sitzen, Spiegeln und einer «Bibliothek der geléschten Wérter», Foto: Dominique Uldry
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IN DER REPUBLIQUE GENIALE

Di 16.10., 19h00

OFFENTLICHE FUHRUNG MIT
KURATOREN
Valerian Maly, Roger Ziegler

IN DER REPUBLIQUE GENIALE

Mi 17.10.,12h30 - 13h00

KUNST UBER MITTAG
Magdalena Schindler
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STUDIOLO 1
Di - Fr, 16. - 19.10.

10h00 - 17h00

HKB/MA CAP: A COMMON COPY SHOP
Nicolas Y Galeazzi, Studierende der HKB

S.97

POIPOIDROM

Di 16.10.,12h00 - 13h30
EXX] HORS D’CEUVRE: IMAGINARY
COMPOSITES - RECONFIGURED

REALITIES
Philipp Schaerer

POIPOIDROM
Mi 17.10.,10h15 - 16h45
C¥&) BAUEN IN DEN ALPEN: KLIMA UND
TERRITORIUM (BFH AHB ATELIER
MASTER ARCHITEKTUR HS 18)
Hanspeter Biirgi, Lukas Huggenberger,

Denise Ulrich, Markus Zimmermann,
Studierende der BFH AHB

POiPOIDROM
Mi 17.10.,12h00 - 13h30

IEXZ] HORS D’CEUVRE: «“ARCHITEKTUR,
DIESES BUNDIGSTE STUCK
GEMEINSCHAFTSRHYTHMIK»:
POROSITAT ALS FAKTOR DER
VERLEBENDIGUNG IM URBANEN RAUM
Tim Kammasch

POiPOIDROM
Do 18.10.,12h00 - 14h00

BESUCH STUDIERENDE ETH ZURICH,
LEHRCANAPE
Tim Klauser, Studierende ETH Ziirich

STUDIOLO 4
Fr 19.10.,10h00 — 13h00

HKB Y-PROJEKT «ON AIR»
Valerian Maly, Studierende der HKB
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ART

POiPOIDROM
Sa 20.10.,14h00 - 17h00

IEXIH BILDER AN DER ARBEIT
Peter Radelfinger

POIPOIDROM
So 21.10.,14h00 - 17h00

IEXIZ] BILDER AN DER ARBEIT
Peter Radelfinger




A COMMON COPY SHOP

NICOLAS Y. GALEAZZI, STUDIERENDE DER HKB/MA CAP

A Common Copy Shop - eine autodidaktische re-enactment
Maschine mit Nicolas Y Galeazzi. Dieses kollektiv-
autodidaktische Lernzentrum stellt die Geschichte von
Performance und Performance Art in praktischen Bezug
zur eigenen Kunstpraxis: ein «living archive», das nach den
inneren Mechanismen der Kopiermaschine funktioniert.

Nicolas Y Galeazzi, Studierende der HKB/MA CAP, A Common Copy Shop,
16.-19.10.2018, Fotos: Kunstmuseum Bern




HORS D’CEUVRE:
RECONFIGURED
REALITIES - IMAGINARY
COMPOSITES

PHILIPP SCHAERER

Philipp Schaerer ist ausgebildeter Architekt und hat Anfang der
2000er Jahre die Bildsprache der Architekturvisualisierungen
von Herzog & de Meuron wesentlich mitgepréagt. Heute macht
er eigenstéandige kiinstlerische Arbeiten, die unsere Sicht auf
die Welt in einer von digitalen Medien bestimmten Umwelt
Nicolas Y.Galeazzi, Studierende der HKB/MA CAP, A Common Copy Shop, 16.—19.10.2018, Fotos: Kunstmuseum Bern befragen, In der Répub[ique Géniale ist er mit seiner Lehr-
tatigkeit prasent. Die Bildprojektion Imaginary Composites —
Reconfigured Realities zeigt er anhand von Arbeiten seiner
Studierenden experimentelle Gestaltungsanséatze fiir das
Entwerfen mit digitalen Bildern auf. In einem Hors d’CEuvre
spricht Philipp Schaerer Giber das Bild in der Architektur,
seinen Einfluss auf die Wahrnehmung von Architektur und

das Tatigkeitsfeld von Architekt*innen.

Uberbleibsel der Projektwoche A Common Copy Shop im Archivraum der République Géniale, Foto: Sabine Burger

Bildmontagen und ein Computer Rendering von verschiedenen Studierenden:
Florian Remund, Everyday Object, 2013; Célia De Bernardini, Artifact, 2017;
Thomas Lutz, Converted Object, 2017; Olmo Viscardi, Cut-Up, 2013. n



NICHT EINE FRAGE

DER SOFTWARE. EIN
INTERVIEW VON MERET
ARNOLD MIT PHILIPP
SCHAERER ZU DIGITALEN
BILDERN IN DER
ARCHITEKTUR

Meret Arnold: Deine Lehre dreht sich um digitale Bilder im
Spannungsfeld zwischen Kunst und Architektur. Um was geht
es dir dabei?

Philipp Schaerer: Mein Schwerpunkt in der Lehre liegt auf dem
Arbeiten mit experimentellen und bildlichen Kompositions-
techniken. Ich interessiere mich fir das bildliche Zusammen-
bringen und Neuarrangieren von vermeintlich Unvereinbarem.
Die Studierenden sollen einen kreativeren Zugang zu rechner-
basierten (Bild-)Techniken erlangen. Ich méchte, dass sie die
von den Programmen klar definierten Anwendungsszenarien
und vorgegebenen Settings hinterfragen und eigene, freiere
gestalterische Verarbeitungsketten und Asthetiken schaffen.
Hier muss ich kurz ausholen. Architekturentwiirfe werden
heute — zumindest in unseren Breitengraden — vorwiegend am
Computer entwickelt und ausgearbeitet, sei es im Berufsalltag
oder an den Architekturschulen. Wie in so manch anderen
Tatigkeitsfeldern bietet der Einsatz des Computers eine grosse
Erleichterung: die Arbeit wird effizienter und Inhalte kénnen
einfacher bearbeitet werden. Wir sehen mittlerweile jedoch
auch eine unbefriedigende Begleiterscheinung vor allem in
gestalterischen Bereichen. Es betrifft die Stereotypisierung
der Erscheinungsformen. Ich beobachte eine Tendenz einer
globalen Architektur, die sich in ihrer Erscheinung immer
ahnlicher wird. Das zeigt sich nicht nur in den realisierten
Bauten, sondern bereits in der Bildsprache der projektierten
und digital visualisierten Entwiirfe. Hier setze ich mit meiner
Lehre an.

Viele sehen mit dem Entwerfen am Computer die Sinnlichkeit
und Individualitat des Handwerks schwinden. Wie siehst du
das?

Ein Werkzeug macht die Arbeit nicht von selbst. Entscheidender
ist die Art und Weise wie die Anwender*innen es einsetzen.
Das Bildermachen am Computer ist auch ein Handwerk,

i

Computerrendering, Kurs Constructing the View, EPFL, Student Pierre Nebel, 2014

aber die darstellerischen Méglichkeiten von digitalen
Visualisierungstechniken werden noch zu wenig ausgelotet.

Liegt das Problem in der verfiigbaren Software oder in unserer
Nutzung der Programme?

Die Architekt*innen entwickeln, visualisieren und vermitteln
ihre Entwirfe zunehmend mittels digitaler Werkzeuge. Das
bindet sie an die Funktionsweise, das Ausdrucksvermégen
und die Bearbeitungsmdoglichkeiten der Programme.
Computerprogramme geben immer einen Rahmen vor. Vor
allem aber sind sie darauf ausgelegt, Arbeitsschritte zu
rationalisieren, indem sie vorgefertigte Gestaltungstechniken
fir die schnelle Anwendung anbieten. Das ist verfiihrerisch,
hat aber seine Schattenseite. Man kann dies in der gegen-
wartigen Praxis der Architekturvisualisierung beobachten.

Da werden Entwiirfe mittels Renderingprogrammen in Bilder

umgerechnet und so das Bilderschaffen fast génzlich dem
Rechner beziehungsweise der gewéhlten Renderingmaschine
Ubergeben. Die Architekt*innen modellieren den Entwurf

in einem 3D-Programm, versehen ihn mit Texturen und
Lichtquellen und wéhlen einen Kamerastandpunkt. Dann
muss er oder sie nur noch den Knopf driicken und schon
erzeugt («rendert») der Computer selbststandig das Bild.

Die Asthetiken der so gerechneten Bilder lassen sich kaum
mehr voneinander unterscheiden, was sich auch in den eher
uniformen und stereotypen Architekturvisualisierungen
unserer Zeit ausdriickt. Wenn es Unterschiede gibt, sind
diese, liberspitzt gesagt, lediglich auf den Typ der verwen-
deten Software oder das Berechnungsmodell der Rendering-
maschine zurlickzufiihren. Das Problem liegt, um deine

Frage zu beantworten, nicht unbedingt bei den

Programmen, sondern bei der tendenziell monotonen n



Art der Anwendung. Der Einsatz von 3D-Visualisierungs-
programmen steckt klar in den Kinderschuhen und

wird in der Architekturpraxis hauptsachlich zur
Generierung fotorealistischer Bilder genutzt. Hier ware
ein experimentellerer Umgang begriissenswert, um auch
abstraktere Darstellungsformen hervorzubringen.

Hat das deiner Meinung nach Einfluss auf die gebaute
Architektur?

Das Gestaltungsmittel hat immer Einfluss auf das Resultat.
Ich méchte an dieser Stelle aber noch auf einen weiteren
Punkt verweisen, der mir ebenso wichtig erscheint. Er betrifft
die wachsende Verfiigbarkeit an digitalen Inhalten Gber das
Internet. Das Internet als weltumspannender Bildverteiler
und Inspirationsquelle hat zu einem wahren Inhalt-Recycling
geflihrt. Das Herausldsen und Wiederverwerten von Inhalten
pragt mittlerweile viele Bereiche unserer Kultur. Im Architektur-
betrieb zeigt die zeitgendssische Kulturtechnik des «Copy
and Paste» aber auch eine ernlichternde Entwicklung an:
Zeitgleich werden an verschiedenen Orten dieser Welt Trends,
stilistische Besonderheiten und architektonische Features in
laufende Entwirfe eingearbeitet. So Gberrascht es nicht, dass
sich seit der letzten Dekade die Entwiirfe zunehmend ahnlich
sehen, egal ob sie gebaut oder nur als Projekte gedacht sind.

Was unternimmst du in deiner Lehre, um dieser
eingeschrankten Bildsprache entgegenzuwirken?

Wie eingangs gesagt liegt mein Schwerpunkt darauf, mittels
experimenteller und bildlicher Kompositionstechniken
disparate Dinge zusammenzufihren. Wir kreieren Bildkon-
struktionen, die wenig mit der Realitat zu tun haben. Es sind
Utopien, die aufgrund der fotorealistischen Asthetik jedoch
plausibel erscheinen. Auch experimentieren wir mit Bild-
sprachen und Abstraktionsmdéglichkeiten digitaler Bildver-
fahren mit dem Ziel, unser digitales Ausdrucksvermdégen zu
erweitern.

Das digitale Sampling, also die Technik, verschiedene
Dinge neu zusammenzusetzen, durchzieht alle deine
Aufgabenstellungen.

Nicht alle, aber viele. Ich sehe heute die Verkniipfung von
Inhalten als wichtigste Aufgabe in der Ausbildung. Zwar
bieten uns digitale Plattformen eine unermessliche Fiille an
Informationsbausteinen, doch haben sie fiir die zuklnftige
Problemstellungen kaum befriedigende Antworten. Auf
diesem Hintergrund ist es wichtig, dass sich der heutige
Ausbildungsschwerpunkt von der Wissensakquise zur
Wissensverknipfung verschiebt. Die Studierenden brauchen

die Fahigkeit, Informations- und Wissensbausteine in
Relation zu bringen, zu arrangieren und sie in neue (bildliche)
Zusammenhénge zu stellen. Das heisst auch unkonventionelle
Lésungsanséatze zu finden. Hier sind im Besonderen experi-
mentelle Kreativitatstechniken angesprochen, die sich aus
einer im Geiste wendigen, spielerischen und von einer
gewissen Naivitat gekennzeichneten Herangehensweise
néhren. Computer folgen klaren Handlungsanweisungen.
Intuitiv geleitete, nicht immer logisch nachvollziehbare
Herangehensweisen sind mittels Computer schwer nach-
zubilden. Hier liegt die Chance fiir zukiinftige Gestalter.

Laura Porta, Architectural Capriccio, 2016, Computer Rendering;
Kurs: Constructing the View Il, EPF Lausanne.

Pelagic-City, Digitale Bildmontage, Studentin: Afroditi Maloukotsi, Kurs: UE-L,
Constructing the View |, Autumn 2016, EPFL, Werkgruppe Compound Words: Eine
Reihe von neu zusammengestellten Wort-Komposita und ihre Ubersetzung ins Bild
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Composed Sculpture, Photograph (cropped), Studentin: Zoe Kébrunner, Kurs:
AR-412, Spring 2018, EPFL, Werkgruppe In-Situ Sculptures: Eine Reihe von
abstrakten Skulpturen und Assemblagen...

...und deren Skalierung und Einbettung in einen grossmass-stéblichen
Kontext.




Still Life, Computer Rendering, Studentin: Diane Stierli, Kurs: UE-N, Constructing
the View Il, Spring 2017, EPFL, Werkgruppe Still Lifes: Eine Reihe von
3D-Stillleben, beruhend auf der freien Anordnung von Flachen, Kérper und
vorgefundener 3D-Objekte

Mario Sironi, Sintesi di Paesaggio Urbano, 1919, analoge Rekonstruktion:
Modellbau und Fotografie, Studentin: Cecila Simonetta, Kurs: UE-L, Constructing
The View I, Fall 2014, EPFL, Werkgruppe (Re-)Constructed Paintings: Eine Reihe
von dreidimensional interpretierten und (re)konstruierten Gemalden in Form von
analogen und virtuellen Modellen und deren Wiedergabe als Bild

Modellfotografie der analogen Rekonstruktion von Sintesi di Paesaggio Urbano

Rendering (Cinema 4D) von Stilleben in Sevilla




Reépublique Génjale

HORS D’CEUVRE:
«ARCHITEKTUR, DIESES
BUNDIGSTE STUCK
GEMEINSCHAFTS
RHYTHMIK»: POROSITAT
ALS FAKTOR DER
VERLEBENDIGUNG IM
URBANEN RAUM

TIM KAMMASCH

In der Anndherung an das Phdnomen der Porositéat als
republikanisches Architekturideal geht es um das
Potenzial gebauter Architektur, das soziale Leben in den
Zwischenrdumen zu verlebendigen. Im Blick stehen der
Zusammenhang zwischen Bewegung, Rhythmus und
Denken sowie die Fragen, ob die Architektur der Stadt ein
Kommunikationsdispositiv sein kann und inwiefern das
architektonisch in Szene gesetzte Zusammenspiel von
offentlichem und privatem Raum dazu einen Beitrag zu
leisten vermag.

Peter Radelfinger, Bilder an der Arbeit, 20./21.10.2018
Kennenlernen und aufwarmen, Fotos: Kunstmuseum Bern

BILDER AN DER ARBEIT

PETER RADELFINGER

Peter Radelfinger entwickelt elementare (vorab zeichnerische
und performative) Ubungsserien, Strategien und Techniken der
Bildarbeit, Recherchen, Aktionen, als komplexe kiinstlerische
Projekte. In der République Géniale fand an zwei Tagen ein
Workshop mit dem Kiinstler statt.

Peter Radelfinger gibt zu Beginn ein paar Inputs, Fotos: Kunstmuseum Bern




Was interessiert uns? Ein-Minuten Szenarien, Austausch und Kontakt,
Fotos: Kunstmuseum Bern
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Cultural researcher Helene Romakin talks with the artist
collective U5 and the sound composer Vivian Wang about

their latest work House of Sentiments which was specifically
produced for the République Géniale. This interview is a short
version of the original text > http:/www.artfridge.de/2018/08/
interview-ub.html, which was published in the online magazine

artfridge on August 15, 2018.

Helene Romakin: Could you describe your work in colours,
smells, sounds, tastes, surfaces, etc...

U5: 5 things you can see: a drone, a dice, French fries, the
moon and water; 4 things you can taste: red, blue, yellow and
grey; 3 things you hear: a hiss, a chirp, a sigh; 2 things you can
touch: wind and fibers; 1 thing you can smell: yourself

The central piece of House of Sentiments is a video. Could you
tell me more about its narration?

U5: Basically, there is no narration and there is no beginning
and end. The video runs in a loop. It has highlights and
moments to take a breath. The film carries the viewer through
these moments, like a train of thought in which one thing fits
the other and one no longer knows which thought was first and
leads to the next. The projection screen is divided into four
different pictures/emotions: The Red Room (angry), The Yellow
Room (happy), The Gray Room (calm) and The Blue Room (sad).
This division is leaned on Judy Chicago’s All the colours of the
year. In this work she assigned emotions to colours, which we

adopted, only the emotion «calm» we changed from purple

to gray. Every room has an emotion, a colour, a fragrance, a
sound, a symbol, an element. But there are also moments from
time to time, in which one of these rooms takes on the entire
projection surface. Each feeling has its own soundscape while
all four mingle in the room to one. Depending on the visitor’s
point of view, different moods arise.

The work seems to merge from a mixture of art historical
references, excerpts of existing texts, surveillance footage,
studies on colour visions, and ultimately a product of all kind
of associations made by the observer. To speak in musical
terms, for me it is a challenging assemblage somewhere in
between a cacophony and an euphony of senses. Did you plan
this irritation from the beginning?

U5: Yes, no feeling is pure, it is always a mixture. How a
situation affects feelings varies from person to person. It is
impossible to trigger this specifically. Music has the ability
to come closest to the emotions, to trigger them the fastest.
That’s why the sound in the installation is very important.
Vivian Wang has joined the voice and sounds to the picture.

And yet, there is a common interpretation of certain ideas and
studies of how people react to situations or colours...

U5: Yes, and simultaneously, we have to adapt our behaviour
over and over again to the new living conditions. We are
particularly interested in dealing with new technologies, with
the digital and how they disturb our emotional balance. In the
House of Sentiments, we influence the visitor by dragging,
observing and involving him or her.

Vivian Wang: The music-colour association has been
researched for eons, although we still haven’t come close to
understanding what it is in our complex brain that does this.
These connections are why you never see bright yellow or pink
featured on the album cover art of a metal band or a dark blue or
bloody red on a new age album cover. Colour has known collective
emotional associations, although this may not be true across
cultures. Amongst Europeans, the colour red is associated with
danger, passion, excitement or revolution. In Chinese culture, red
is entirely emblematic of good luck and happiness.

U5, House of Sentiments, 2018, 4-Kanal-Video-Installation,
Foto: Dominique Uldry
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U5, House of Sentiments, (Videostill), 2018, 4-Kanal-Video-Installation, © U5

Vivian, how do you transform feelings into music?

VW: Music and colour have commonly accepted emotional
qualities. As humans, we react to colour pretty much in the
same way we react to sound. It may seem be nuanced or very
dramatic depending on the incoming information and how we
respond. Frankly, it’s not surprising that so much of our inner
life is triggered by sound as well as colour. The same goes for
smell. For House of Sentiments, the challenge wasn’t so much
how to represent the sound of each colour, but how to present
a spectrum of sonic attributes that correlated with a spectrum
of emotions. The biggest challenge was to do this in a way that
combines all four sound scores seamlessly and in a way that
still worked as a whole without creating cacophony, unless the
cacophony was intentional.

Could you further evolve the idea of «flexible interpretation»
you mentioned during a previous conversation. It implies that
all characteristics of a «thing,» an idea or a thought are in a
constant flux.

U5: If you take the emotions seriously, you can never feel like
another person. But emotions come through and relate to
other people. The colour conspiracies and associations are
obvious, almost banal. They are based on socially embossed
and learned perceptions, bodily functions. And yet they will
trigger a different, specific memory in each one. Maybe they’ll
take you to a place you almost forgot.

Regarding the flux: yes, we often take elements from earlier
works bring them into a different form, so we also remember
within the works. But we have also incorporated allusions to
works by other artists of the exhibition République Géniale.

U5, House of Sentiments, 2018, interaktive Multimediainstallation,
Foto: Dominique Uldry

For example, the flanking room shows the work EINS. UN. ONE.
by Robert Filliou with coloured dices that have only one eye on
each side. We loved them and put them in the movie. We chose
the cube as a symbol for yellow, «Happy.»

Let’s talk about the second part of the installation. Could you
describe what expects the visitors there and how it is related
to the first room?

U5: It’s a walk-in sculpture. Inside 3 webcams are aimed at

a seat in the middle and a monitor is hung on one side. The
visitor enters the room, is filmed from 3 sides and can look at
the monitor a self-tryptichon. These pictures are streamed live
on our PALM platform (https:/palm.92u.ch/). Viewers from all

over the world can imprint moods on these images. These are
then displayed as subtitles and additionally change the colour
of the pictures. The connections to the video room are multi-
layered: the colours red, blue, yellow and gray appear again,
flags hanging from the scaffolding carry texts that appear in
the video, scraps of hot glue that the leading actress Khensani
de Klerk wears in the video hang in the room. And here, too,
the visitor decides for himself/herself how much he or she

is involved in the installation in the factory. The degree of
involvement interests us in immersive works. How deep do you
dive? How much do you allow to happen? How much time do
you spend in the installation?




What do you think of the role of chance and arbitrariness,
associations and randomness, repetition and citation?
Maybe, we can discuss it on the example of the constant
re-occurrence of the «eye-motif» in your work?

U5: When we formed the collective in 2006, one of our first and
most important collaboration tools was to install a web cam in
our shared studio. The «space-time-eye» (as we call it) gave us
the opportunity to observe the dynamics of the collective from
the outside.

The PALM project, which we have been working on since then,
shows how essential it is for us to observe. It is not clear

who is watching and who is being watched. The webcams

have become mobile. We always carry cameras with us. And
stream these images live on the internet, we redistribute these
cameras to interested people and thus, open this platform to a
broader public and try to build connections to other people.
The eye appears often in the video works because there, you
can look without shame really long in the iris of a person. The
digital eyes that look in the black mirror are everywhere and
the 1:1 moments from human to human are increasingly rare.
They say: «The Internet does not forget,» and what about our
retina? Does everything stay stored there once we have seen?
Can it be overwritten? And will it only be deleted when we
close our eyes for the last time?

The exhibition at the Kunstmuseum Bern thematises the value
of collaborations and collective practice. When and why did
you decide on working together?

U5: We would like to ask this question the other way round.
When does the solitary artist decide to work alone? That

is not possible consistently. The artist always takes in the
conditions and relationships of the world and processes them.
The environment is a made, full of protagonists and stories
and for the realisation of artworks one has always needed
more than one person. Many artists work with big teams, but
only one name is pushed into the outside world. Where does
the different evaluation and hierarchisation of the work done
come from when leads to an exhibition or a work? We are not
concerned with anonymity, but with a pointed attitude towards
the genius cult.

Then let’s put the question differently. Could you talk more
about your collaborative artistic practice?

U5: We do not actively distinguish who does what. It’s more
like the one who can do it, does it. Sometimes we can do it
all, then the one who starts it off and has the capacity works
on it. However, it is not always clear what in the context
«can» means. On the one hand, because of the background
and the skills involved, on the other hand, because of time
management, but above all, things are realized by being
able to make the decisions that lead to the work. It’s not
about perpetuating your own imagination, nor about making
everything together at all costs. It is about the work and if
something happens there what is exciting, what opens the
eyes, then that is gratifying.

PALM platform, Screenshot, Livestream Kunstmuseum Bern, © U5
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Di 23.10.,12h00 - 15h00

Do 25.10.,12h00 - 15h00

JEXIE HKB PERCUSSION ENSEMBLE
ENTDECKT MIT DEM PUBLIKUM
JOHN CAGE
Jochen Schorer, HKB Percussion
Ensemble

POIPOIDROM
So 28.10.,12h00 - 13h00
XL Do noTCROSS

Sanja Latinovi¢
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CHI
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NING

STUDIOLO 1

Mi 24.10.,12h30 - 17h00

IEXI] PERMANENT CREATION
Céline Beyeler, Lernende
Grafiker*innen SfGBB

STUDIOLO 1

Fr 26.10.,10h00 - 13h00

IEXEE] HKB Y-PROJEKT «ON AIR»
Valerian Maly, Studierende der HKB

IN DER REPUBLIQUE GENIALE
Fr 26.10.,15h00 - 15h30

CWE] RE*HEAR*SE - PRACTICE!
PRACTICE! PRACTICE!
Maria Fernanda Rodriguez
Bernal — Bassklarinette/Vokal
(Studierende HKB/MA Music
Performance)

STUDIOLO 1

Sa 27.10.,14h00 - 17h00

IEXI] WORKSHOP:JOHN CAGE
«MOZART MIX» (1991) -
REVISED & REVISITED
Yngvar Cramer

IN DER REPUBLIQUE GENIALE

Sa 27.10., 15h00 — 15h30
RE*HEAR*SE - PRACTICE!
PRACTICE! PRACTICE!

Felix Johannes Peijnenborgh —
Horn (Studierende HKB/MA Music
Performance)

IN DER REPUBLIQUE GENIALE
So 28.10.,15h00 - 15h30

RE*HEAR*SE - PRACTICE!
PRACTICE! PRACTICE!

Magdalena Johanna Stec — Gesang
(Studierende HKB/MA Music
Performance)
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IN DER REPUBLIQUE GENIALE

So 28.10.,11h00

OFFENTLICHE FUHRUNG
Cornelia Klein




HKB PERCUSSION
ENSEMBLE ENTDECKT
MIT DEM PUBLIKUM
JOHN CAGE

JOCHEN SCHORER, HKB PERCUSSION ENSEMBLE

Als einer der einflussreichsten Komponisten des 20.
Jahrhunderts hat John Cage neue Klangrdume entdeckt,

die er als «zeitgemassen Ubergang von einer auf Tonhéhen
basierenden Musik in eine All-Sound Musik» beschrieb.
Zwischen 1930 und 1950 komponierte er eine Vielzahl von
reinen Schlagzeug Partituren und konzipierte speziell dafir
neue Kompositionstechniken und -theorien. In den 1950er
Jahren entwickelte er neue Methoden, einschliesslich des
Zufallsverfahrens und anderer Versuche, um den Komponisten
von den Fesseln der Musiktheorie zu befreien. Er komponierte
nicht nur fir Schlagzeug, er spielte seine Partituren auch
selbst mit seiner Percussion Band und erfand hierbei neue
Kléange wie das praparierte Klavier oder den Wassergong. John
Cage war der Urknall, der zu einer beispiellosen Entwicklung
des klassischen Schlagwerks fiihrte. Er brachte von seinen
Reisen nach Asien oder Afrika eine Vielzahl von Instrumenten
mit, um deren fremdartige Klange in seine Partituren
aufzunehmen. Durch seinen Weitblick auf die Kunst und seine
Beriihmtheit als Komponist und Lehrer war und ist er eine
Inspiration fiir ganze Generationen von Musikern.

Das HKB Percussion Ensemble bereitet dem Publikum eine
interaktive und kommunikative Atmosphaére, die nicht nur
Einblicke in die Werke Cages erméglicht, sondern auch in das
Instrumentarium und die dazugehérigen Klange. Gemeinsam
mit dem Publikum entdeckt es eine exotische, in der Vor- und
Nachkriegszeit entstandene Klangwelt, die auch heute noch
in den Ohren vieler Menschen spannend fremdartig, irritierend
farbig und hochgradig aktuell ist.

Jochen Schorer, HKB Percussion Ensemble: entdeckt mit dem Publikum John Cage, 25.10.2018, Fotos: Kunstmuseum Bern




PERMANENT CREATION

CELINE BEYELER, LERNENDE GRAFIKER*INNEN SFGBB

Lernende Grafiker und Grafikerinnen der Schule fir Gestaltung
Bern und Biel praktizieren die fragmentarische permanente
Kreation. Sie stellen herkémmliche typografische Praktiken

in Frage und orientieren sich neu. Verzicht auf Sicherheit,
typografische Regeln und Gelerntes bietet Raum fir eine
Interpretation des Textes The Secret of Permanent Creation
von Robert Filliou.

«The Secret of Permanent Creation: Whatever you’re thinking;
think something else. Whatever you’re doing; do something
else. Desire nothing, decide nothing, choose nothing, be aware
of yourself, stay awake, calmly seated, do nothing.»

Material: schwarze Gouache / weisses DIN A4 Papier /
Klebestreifen / Schere / Pinsel / Flache fir Montage.

JOHN CAGE: MOZART
MIX (1991) - REVISED &
REVISITED. WORKSHOP
FUR GROSS UND KLEIN

YNGVAR CRAMER

1991 schuf John Cage Mozart Mix, die erste multiplizierte
Sound-Installation aus Kassettengeraten und Tonband-
kassetten mit Aufnahmen verschiedener Stiicke von
Wolfgang Amadeus Mozart. Mit Mozart verband Cage das
Komponieren mittels Zufallsprinzipien, denn schon der
berihmte Amadeus komponierte auch schon mal mit Wirfeln.
Funf dieser Kassetten werden immer gleichzeitig abgespielt;
die so entstehende Klangmixtur (inklusive schwankender
Bandlaufgeschwindigkeiten) fiihrt zu einem véllig neuen
Hérerlebnis.

In Anlehnung an Mozart Mix werden mit mitgebrachten
Tonbandkassetten eigene «mixes» hergestellt und in eine
Soundinstallation a la John Cage verwandelt; Country Mix,
Led Zeppelin Mix, Jodler Mix... Ein klangkunstlerischer
Bastel-Workshop der besonderer Art mit Yngvar Cramer —
auch fir die Generation «digital-native»!

DO NOT CROSS

SANJA LATINOVIE

Die serbische, in Bern ausgebildete Performancekiinstlerin
Sanja Latinovi¢ schreitet - sich langsam den Weg freischnei-
dend - durch eine auf Nackenh&éhe horizontal angebrachte
grosse Glasflache. Sie bahnt ihren Weg durch zerbrechendes
Glas und Scherben. Eine Performnce, die hochste Aufmerk-
samkeit auch vom Publikum einfordert.

Mit freundlicher Unterstiitzung von:
Walther + Miiller Glasbau AG Bern, Urs Gehbauer

GLAS SCHNEIDEN

EIN ERLEBNISBERICHT VON SERAINA RENZ

Ein starkes Bild, durchdringende Gerausche, die sich mit
angespannter Stille ablésten, und die spiirbare Konzentration
der Kinstlerin trafen auf den Wahrnehmungsapparat des
Publikums wahrend Sanja Latinovi¢s Performance Do not
cross, durchgefiihrt am 28. Oktober 2018 in der République
Géniale. Vor Beginn der Performance wurden die Betrachter
und Betrachterinnen von einer Installation aus Metall, Holz
und Glas empfangen. Zwei filigrane Metallgestelle trugen
horizontal angeordnete Glasscheiben. Die dusseren Rander
waren in Holzfassungen befestigt, in der Mitte der Installation
trafen sich die vom linken und rechten Geriist getragenen
Glasplatten. Da sie nur auf einer Seite fixiert waren und
ansonsten lose auf den Metallbeinen auflagen, zeigten sich
die Glasplatten von ihrer triigerisch elastischen Seite. Wie es
angesichts einer grésseren, Raum einnehmenden Glasflache
zu erwarten ist, befand sich an der Stirnseite der Installation
eine Art Warnhinweis: Do not cross. Tatséchlich liessen die
Metallgeriste einen Mittelgang frei, durch den man bequem
héatte spazieren kdnnen, hatte nicht das Glas ungefahr auf Hohe
eines Menschenhalses den Weg versperrt. Den Warnhinweis
konnte man auf unterschiedliche Weise interpretieren:
Vielleicht sollte damit Unféllen vorgebeugt werden, vielleicht
untersagte er den Zutritt zu einem speziellen Raum.
Tatsachlich war dieser Raum innerhalb der Installation der
Kinstlerin allein vorbehalten, fiir die Dauer der Performance
war es ihr Territorium, das Publikum musste und wiinschte

Sanja Latinovi¢, Do not cross, 28.10.2018, Foto: Kunstmuseum Bern

auch auf sicherer Distanz zu bleiben. Allerdings entstand
zwischen Zuschauer*innen und Kiinstlerin eine starke
sinnliche Verbindung, die den Realraum gewissermassen in
unterschiedliche Spharen — zu denken wie ein mittelalter-
liches Himmelsgewdlbe — gliederte. In der innersten
Sphére operierte die Kiinstlerin, die Glocke dariiber war
der Erfahrungsraum, in dem das Publikum tber die Sinne
und die Imagination mit der Kiinstlerin verbunden war, die
dritte Sphéare war das Aussen, dort wo das Leben und die
Zeit ihren gewohnten und gleichgiltigen Gang nahmen.
Diese gleichmassig verstreichende Zeit war fiir die an

der Performance Anwesenden zugunsten einer starken
préasentischen Erfahrung — eine Art ausgedehnter Moment,
ein langeres Stocken der Sekunden- und Minutenzeiger —
ausser Kraft gesetzt. Dies ist erstaunlich, war die
Performance doch stark rhythmisiert.




Latinovié¢ tat in ihrer Performance das, was das Schild den
anderen verbot: Sie passierte die Glasschranke. Sie tat dies,
indem sie sich durch das Glas hindurchschnitt. Als Werkzeug
diente ihr ein Seitenschneider, mit dem sie vorsichtig und stets
eine Armlénge vor dem Korper, die in der Mitte der Installation
aufeinander auftreffenden Glasscheiben aufknackte, bis Teile
davon klirrend und zerspringend zu Boden fielen. Hatte sie
ein Stiick Weg freigelegt, das breit genug fiir sie war, bewegte
sie sich langsam vorwarts, mit den Fiissen die Scherben vor
sich her und zur Seite schiebend. So entstand eine doppelte
Passage:am Boden ein Weg im von Scherben und Splittern
immer dichter bedeckten Boden, in der Luft ein gezackter,

von scharfen Glaskanten und -spitzen gesdumter Korridor.
Ihre Bewegungen waren langsam und konzentriert, manchmal
schloss sie die Augen in dem Moment, wo das Glas unter dem
Druck der Zange zu splittern begann, oft genug auch nicht.
Fielen dann gréssere Teile zu Boden, um auf dem Lavastein

zu zerbersten, stellte dies ein visuelles und ein akustisches
Erlebnis dar, aber auch eine fast kdrperliche Empfindung.

Sanja Latinovi¢, Do not cross, 28.10.2018, Foto: Kunstmuseum Bern

Ich fiirchtete um ihre Hande und Augen, aber auch um meine
und die der anderen Betrachter*innen. Das Glas kiimmerte
sich nicht um uns. Es fiel, und seine Teile flogen allein den
Gesetzen der Physik gehorchend durch die Luft.

Was Kristine Stiles Uber Performance sagt, ndmlich dass

sie Prasentation und Reprasentation miteinander in ein
kompliziertes Verhaltnis stellt, wurde hier sehr deutlich.
Einerseits war hier die Ebene des Prasenten, die als gedehnt
empfundene, in der Intensitét durch die sinnlichen Eindriicke
gesteigerte Momenterfahrung: der Rhythmus der Bewegung
des rechten Arms der Kinstlerin, die mit der Zange eine
Stelle am Glas aufsuchte, dann knirschen, knacken, splittern,
bersten, zerspringen, aufprallen, klirren, Atem anhalten,
Augen schliessen, die rdumliche Ausdehnung einer kleinen
Glassplitterwolke, die behutsame Bewegung des Korpers an
den spitzen Glasréandern vorbei. Andererseits standen Fragen
im Raum, die Uber das unmittelbare Geschehen hinausgehen,

eine existentielle aber auch historische Dimension aufweisen.

Es geht um Zerbrechlichkeit: Das Glas zerbricht, gleichzeitig
werden genau als Effekt davon die von den Scherben
bedrohten Kérper fragil. Wer bedroht hier wen? Der Mensch
das Glas? Oder die unerbittlichen Gesetze der Natur den
Menschen? Das Glas gehort in der Geschichte der Kunst
gerade wegen seiner Zerbrechlichkeit zu den beliebten
Vanitas-Symbolen, die den Menschen an seine eigene
Vergéanglichkeit erinnern sollen. Performance als Kunstform
lasst die Frage offen, ob wir sie als eine reine wértliche
Handlung lesen, ob wir in den Werken Metaphern, Symbole,
Metonymien erkennen wollen oder ob wir versuchen, mit der
fir sie charakteristischen Gleichzeitigkeit von Prdsenz und
Repréasentation kritisch umzugehen.




The multi-dimensional artwork House of Sentiments by the
Zurich based artist collective U5 is an installation in several
parts. It confronts the visitors with the ways in which virtual,
architectural and emotional realities combine and influence
one another. House of Sentiments consists of a 4-channel
video installation in which four mood images (sad, angry, calm,
happy) combined with four colors affect one’s own emotional
economy. The second part is a walk-in interactive sculpture
where the visitors are confronted with themselves in the wide
space of digital reality.

Khensani de Klerk is the focal character of the 4-channel-
video. She is an architectural designer based in Cape Town,
South Africa and founder and co-director of the intersectional
collective Matri-Archi (http:/matri-archi.com), that brings POC
(People of Color) African women together for the empowerment
and development of African cities and spatial education. Sarah
Merten talks with Khensani de Klerk and U5 about the affective
potentials of House of Sentiments and the working process of
their collaboration.

Sarah Merten: For me, House of Sentiments becomes
meaningful in different ways. Especially when | see the video,
every time different thoughts and emotional states arise.
When | was sitting in the pillows, surrounded by the room-
sized images and the sound, looking at Khensanis face, |
suddenly wasn’t sure who is the one gazing. | felt connected

— emotionally compassionate — but also distant because it is
a larger-than-life projection. | also became aware of questions
about identity and representation politics in the museum’s
context, because — at least in middle-European museums —
People of Color are still rarely present. | realized that this video

U5, House of Sentiments (Videostill), 2018, 4-Kanal-Videoinstallation, © U5

is able to trigger a lot of different feelings and discussions. So,
I wonder where you see the potential of House of Sentiments?
Khensani de Klerk: The work has the opportunity to evoke

so much from different people depending on who’s seeing

it, when they’re seeing it, and on the preconceived notions
they have behind them. Everyone has a different sentiment,
but it’s emplaced in the same room. Some of the sentiments
may be conflicting, some of them may be the same. That’s the
interesting part. Even though it has these four colors, these
four ideas of emotions, or let’s say four «rooms», you as a
viewer have the instinctive capability to find the metaphorical
colors in between.

U5: To provoke different meanings, thoughts and ways of
discussions is one aim of the work.

So, how was it for you, Khensani, to see the final state of the
video as a product of your collaboration in the exhibition,
which is, | guess, a different experience than to see itona
screen?

KdK: First, it’s always uncomfortable seeing yourself. But what
I really enjoy is the fact that you are always unaware of what

-

T

is going to come next. It is difficult to orientate in the narrative
of the video even if you are aware of the four «xrooms». When
I’m looking left, | have missed a specific amount of time on the
other side of my pupil’s vision. And so, every time | come to the
House of Sentiments, it is a different order of how | experience
it. It’s a constant renewal. This also can engage with the

fact, that | don’t see it as a product, but as a reflection of the
recording process. Of course, the audience obviously doesn’t
have that kind of insight...

I'd like to hear more about the collaboration between you and
US5. How did it come to it? I’'m wondering, because you’re not
a performer or an actress by profession, but an architectural
designer.

KdK: It was a series of lucky events and architecture plays a
huge role in it. At the time we met — | was living in Zurich for
one year — | was working together with a filmmaker on a film
for an architecture firm. | personally was also experimenting
with what it means to articulate inhabiting architectural space
through film. It was an exploration and discovery which was
also underpinned by the work of our collective Matri-Archi.




There, we have huge elements of not necessarily depicting
architectural space as what it is formally, but also what it

is emotionally. Therefore, the collaboration with U5 wasn’t
unfamiliar at all.

Can you give me some more insights in the working process,
you referred to? The crucial thing with art in general is, that in
the presentation context, the working process hides behind
the display situation, unless the artwork itself deals with it.
KdK: We first met in the work space where | was working at
and we were somehow connected through the film making. U5
told me about the project in a very early conceptional state. It
was really just a description of a potential thing that we could
create together. The project wasn't even yet titled House of
Sentiments. | expressed immediate interest because it was,
like | have just described, the space on what | was thinking and
how | was feeling at the time. We then met in their atelier and
discussed a bit, and automatically our personalities — at least
in terms from a work ethic — kind have clicked. It was a very
quick process of trusting. We then created a Whatsapp group
exchanged a lot of visual thoughts and ideas. It was like an
exploration really and it was an iterative process, working back
and forth constantly. We spent a lot of time together which
created a great space and level of comfort. To me, it didn’t
feel like a performance. It is not performance in fact, because
a lot of those emotions are quite real. To really get to be able
to confront the emotions was a very therapeutic as well a
cathartic process. And then we also went to Venice together...
U5: Yeah, it was very spontaneous, though! It was the time

of the Venice Architecture Biennale. We booked a room three
month before without knowing who will finally need it and then
it was us.

KdK: It was an incredible time. We stayed together in this one
room, which was very small. It was a little trashy, to be honest,
but it was the perfect location. To be able to sleep in the same
room and to share the same living space made me feel really
proud of the collective we’ve had become. We even did some
filming in this room with the green duvet, used as a green
screen. For me that is really the peak of the process, because
it's something that | cherish as a memory in itself.

U5, House of Sentiments (Videostill), 2018, 4-Kanal-Videoinstallation, © US

It sounds like lots of fun. But it also sounds like a shared
experience that goes beyond the scope of the artwork. Of
course, the piece is present somewhere because it’s the
occasion of your collaboration, but in this very moment you
just described, it’s not about it.

Kdk: Yes, | definitely agree.

I'd like to come back to your work with Matri-Archi. Can you
tell me more about this project? As you said, Matri-Archi, it is
not at all dealing with architectural space only. So, | wonder, if
and how you probably draw a line from Matri-Archi to House of
Sentiments?

KdK: I co-direct Matri-Archi together with Solange Mbanefo,
who is an architect based in Basel. But Matri-Archi is a
collective of ten people all over the world. Some of us have
never even met, but we work really close with one another.
Matri-Archi as a collective exists online only and in light

of the post-industrial revolution it is very forth thinking in
experimenting with the interface between digital media and
architecture, or let’s say physical space. To transcend the

normality and often banality of architecture, to think about
how we can transcend physical space through digital media
is the predominant link between Matri-Archi and «House of
Sentiments». And also, to provoke conflicting standards and
norms in which people perceive the people around them. The
world is a very contested space in terms of identity politics,
but when you look at the video, it shifts the expectations of
what that means. It puts the viewer in a position of their own
way of rethinking these preconceived notions and norms. So,
it is an empowering, interactive piece that is not stagnant as
a house normally is. And it’s engaging. That’s also what Matri-
Archi explicitly seeks to do.

U5: Actually, one rule for our work is to never finish anything,
but to keep the process going and also to include other people
to it. This is what interests us in general. Due to technical
developments but also due to postmodern turns, the state of
just looking at an artwork without engaging in some kind of
way is over, because for instance a video affects you. There is
no objective point of view anymore.




STUDIOLO 1

Di 30.10.10h00 - 14h00

Mi - So, 31.10. - 04.11.,

10h00 - 17h00

B-SIDE / BACK OFFICE FEMINISM /
TRANSCRIPTION MARATHON
Angela Marzullo, Teilnehmerinnen

POiPOIDROM
Di 30.10.,12h00 - 13h30

XX HORS D’CEUVRE: LABSENCE
DE GOUVERNAIL
Filippo Filliger, Dorothée Thébert

STUDIOLO 1

Di 30.10., 14h00 - 17h00

B} FUTURESPECTIVES, SCHOOLING
SESSION: AFFIDAMENTO

Louise Guerra Archive, Angela Marzullo,
Chantal Kiing, Kathrin Siegrist

POIPOIDROM
Do 01.11.,18h00 - 20h00

Fr 02.11.,10h15-20h30

Sa 03.11.,10h15 - 14h30

RV SYMPOSIUM PANCH: ARCHIVE DES
EPHEMEREN.DENKEN, PRAKTIZIEREN,
VERNETZEN - EINE DEBATTE ZUR
ZUGANGLICHKEIT VON PERFORMANCE-
KUNST IN DER SCHWEIZ
PANCH - Performance Art Network CH

STUDIOLO 3
Fr 02.11.,10h00 - 13h00

IEXEE HKB Y-PROJEKT «ON AIR»
Valerian Maly, Studierende der HKB

LIVE
ART

POIPOIDROM
Do 01.11.,19h30 - 20h00

CWAR:CN JOSEPH BEUYS: JA JA JA JA NEE
NEE NEE NEE
Dorothea Schiirch

POIPOIDROM
Fr 02.11.,11h30 - 12h00

IEXX] LECTURE PERFORMANCE
Hayley Newman, Bryan Reedy

POIPOIDROM
Fr 02.11.,19h00/19h30/
20h00

IEXI] PERFORMANCES
Walter Siegfried /Claudia Grimm /
Esther Ferrer

EAT
ART

EAT ART CORNER
Do 01.11.,20h00

EAT ART: APERO
Antonia Erni

EAT ART CORNER
Fr 02.11.,12h30 —-14h00

EAT ART: LUNCH

17h30 - 19h00
EAT ART: APERO

EAT ART CORNER
Sa 03.11.,13h00 - 14h00

EAT ART: LUNCH




B-SIDE / BACK OFFICE
FEMINISM /
TRANSCRIPTION
MARATHON

ANGELA MARZULLO

On the occasion of the exhibition project République Géniale,
the Bern Kunstmuseum will host the second leg of a collective
transcription marathon of Rivolta Femminile’s inedited

audio archives, which is part of the research project B-Side
Feminism. A Transcription Marathon, conceived by artist
Angela Marzullo and curator Camilla Paolino. These archives
consist of a series of tapes recorded between 1971 and 1972
by small groups of Italian radical feminists (Carla Lonzi and
Carla Accardi included), while exercising together the practice
of autocoscienza. The work of transcription will be performed
every day from 9am to noon and from 1:30pm to 5:30pm in
the museum, by a group of transcribers summoned for the
occasion. The transcription team is composed of women from
different origins and backgrounds, whose encounter aims

at generating a transversal and transgenerational feminist
working group, embracing a roaming approach and intervening
within a number of institutional and para-institutional
contexts, in turn*. The work of transcription will be punctuated
by a set of micro-conferences and performances by Déra
Kapusta, Elizabeth Kukorelly Leverington, Anna Marcus,
Angela Marzullo and Alizé Rose-May Monod, emphasizing the
process of knowledge production and transmission put into
place by the joint action of our feminine collective subject. We
call it a marathon because, in this transcription process, time
and endurance will be of the essence.

* The transcription marathon taking place in the Kunstmuseum
Bern is part of a wider research project articulated in several
steps: the first leg of the marathon took place at the artist-run
space one gee in fog, in Chéne-Bourg (Geneva) in October 2018,
while the following leg will be hosted by the independent art
space Sonnenstube, in Lugano, and so on.

Mit der Transkription wird bereits begonnen, wahrenddessen das dafir
vorgesehene «Dach» noch in Entstehung ist. Foto: Kunstmuseum Bern

Tonbander als Wissensspeicher — und als Sitzkissen. Fotos: Kunstmuseum Bern




MAKITA’S AFFIDAMENTO
SHOW (EXTRAIT)

ANGELA MARZULLO

« Nos écrits naissent du besoin de communiquer pour accéder
a la libération. Communiquer avec soi, avec les autres. Jusqu’a
présent ces écrits ont pris la forme de journaux. C’'est un
mode d’expression auquel presque chaque femme recourt
spontanément pour réfléchir sur sa propre vie. Mais désormais
ils sont plus que des journaux intimes, ils sont une prise

de conscience sur le journal, sur le pourquoi et le comment

du journal. Notre auto-conscience aura peut-étre ceci de
particulier qu’elle sera passée a travers les apports de cet
instrument de connaissance qu’est le journal. »

Carla Lonzi’

Au moment ou j’ai commencé a réfléchir sur le projet des
cassettes de la Rivolta Femminile je me suis dit que ca pouvait
étre une bonne maniére d’entrer dans la phase préparatoire a
travers 'écriture de mon Affidamento sous forme de Journal
intime. Je préfére le terme allemand : « Tagebuch », ou italien :
« Diaro » qui n'utilise pas le qualificatif « intime ».

Journal INTIME ?! Pourquoi en francais, souligner l'aspect
secret de cette forme d’écriture. Si on utilise simplement le
mot « DIARO » ou « TAGEBUCH », on souligne la temporalité de
la pratique, son aspect immédiat, quotidien, répétitif. J’avais
donc des réserves personnelles, a cause du francais, vis-a-
vis cette pratique de U'écriture féminine, que je ne pratiquais
pas jusqu’ici. Je jugeais alors « geignard » de décrire ainsi

ces difficultés quotidiennes. De plus je ne voyais pas dans ce
genre un potentiel d’écriture politique.

J’avais des préjugés, une forme de nceud intérieur. Il était
aussi difficile pour moi de me lancer dans Uécriture, car
j’avais un blocage depuis mon arrivée a Genéve qui impliquait
lapprentissage d’une nouvelle langue pour moi. J’ai dénoué
ce nceud en débutant cette pratique dans une perspective
expérimentale et ce faisant j’ai pu constater le processus de
guérison qu’implique la pratique du journal, du diaro.

Afin de contrer le processus de sur-assimilation courant chez
les immigrés qui consiste a s’éloigner de la meute naturelle
pour rejoindre le centre culturel, je me suis approprié le
francais en le personnalisant a ma sauce. Ma difficulté
majeure était donc celle de devoir m’adapter a une nouvelle
structure linguistique sexiste, le francais, sans maitriser

les outils qui me permettraient de dénoncer ce travers de la
langue francaise.

De ce constat j’ai pris des libertés face a la normative
grammatical. Ce renversement assumé des structures
linguistiques, analogue a celui provoqué par ma dyslexie, m’'a
amené a une langue déviante et ce f(t pour moi un acte créatif
libératoire qui me permit de m’incarner en tant que femme
artiste, makita-clownesque-punkette.

SITTING IN THE BACK OF
THE RADICAL FEMINIST
CLASSROOM

AN ESSAY BY CAMILLA PAOLINO

We call B-Side Feminism. A Transcription Marathon? research
by the means of the arts for we understand the project as

a framework for studying together, a laboratory for crafting
practice-based research methodologies, a platform for
testing ways of producing knowledge from experience and
contingent conditions, rather than from inherited sets of
knowledges. Most of the learning we do within this framework
is based on practices of radical listening, and rests on some
epistemological principles traditionally underlying radical
feminist pedagogies. What follows emerges from something
we have learnt during the second leg of the transcription
marathon, which took place at the Kunstmuseum in Bern in the
end of October 2018.

In 1971, Carla Accardi lost her teaching job at the State
Middle School Giovanni Papini in Rome, following a complaint
for having brought in the classroom the first Manifesto of
Rivolta Femminile, and having engaged in conversation with
first-, second- and third-grade students around their lived
experiences within their familiar and scholastic environments.
As reported in the ministerial decree issued at the occasion,
among the charges held against Accardi was that of having
shared with the classroom «the most advanced thesis of the
feminist movement (...) containing expressions which [were]
seriously detrimental to morals, with a specific and underlined
incitement to the <overthrow> of the sexes»®. Also, Accardi was
accused for not having shared with the school authorities the
content of the girls’ conversations — above all the declarations
addressing the indecent conduct of the religion teacher —
which were recorded by Accardi, with the approval of those
partaking in the forum.

Following these accusations and her suspension from
teaching, Accardi transcribed all the recordings and collected
them in a book entitled Superiore e inferiore, which was
published by Scritti di Rivolta Femminile in 1972 with a

copy of the mentioned ministerial decree as a prologue to

the book. The result of this operation reads as a coloured
sequence of stories about recurring prevarication and abusive
behaviour targeting the feminine components of households
and classrooms, and bears witness of the twelve-year-old
girls’ living conditions in their domestic and educational
surroundings.

Surprisingly, the original recordings of the girls’ conversations
were found among the inedited audio archives we inherited
from Rivolta Femminile and happened to be re-transcribed

by Alice and Giada within the framework of our collective
«transcription marathon». The comparative study of Superiore
e inferiore and Alice and Giada’s transcription provided our
research group with a key to identify some of the principles
modulating the discussion among the students, as well as

to understand the way Accardi moderated the forum and
reorganised the transcriptions for publication purposes.
Moreover — and more interestingly, perhaps — the discovery
of these recordings raised the fundamental question of the
relation between this specific audiotape and the other tapes
gathered in Rivolta Femminile’s private archive. Indeed, all the
other tapes contain the recordings of the women from Rivolta
Femminile practicing autocoscienza - including Carla Accardi,
who was in her late forties at the time. Hence, the voices of the
twelve-year-old girls stand out from the polyphony of grown
women’s voices dwelling in the archive, and set us wondering
about possible entanglements between the exercise done in
the classroom and the practice of autocoscienza taking place
in the autonomous spaces of Rivolta Femminile.

This proximity sheds light on the fact that Accardi’s
consciousness raising process — begun over the spring of 1970
- was still on-going when she decided to propose the exercise
to her students. We could therefore venture the hypothesis
that Accardi, benefiting greatly herself from the practice of
autocoscienza, imagined that the students would have also
profited in gaining awareness about the reality they inhabited.

1 Carla Lonzi, «Entretien avec Michéle Causse et Maryvonne Lapoug», in: Ecrits.
Voix d’Italie, hg. von Michéle Causse und Maryvonne Lepoug, édition des
femmes: Paris 1977, S. 372.

2 B-Side Feminism. A Transcription Marathon is a project conceived by artist
Angela Marzullo and myself in the form of a collective «transcription
marathon» of a private audio archive inherited from Rivolta Femminile (RF).
This archive gathers a set of audiotapes recorded by Carla Accardi and Carla
Lonzi from 1970 to 1972, during some sessions of autocoscienza, which was
practiced within small groups of radical feminists affiliated to RF.

2 Carla Accardi, Superiore e Inferiore. Conversazioni fra le ragazzine

delle Scuole Medie, Scritti di Rivolta Femminile, Milano, 1972, p. 7. 115




The conversations among them turned out to be an efficacious
pedagogical tool, as the colloquial tone of the girls’ chronicles
— due to the fact that their testimonies were brought about
within the safe space of a discussion among peers — did not
attenuate the lucidity of their narrations, nor the sharpness of
their analysis. By addressing the authority of their fathers, the
privilege of their brothers and the compliance of their mothers,
the students were learning. A form of learning that did not
come from the teacher, but from their own lived experiences.
By analogy, if the practice of autocoscienza was not
understood as a pedagogical tool per se within the context of
Rivolta Femminile, nonetheless it worked as a way to produce
knowledge directly from experience, to enable an authentic
learning about oneself and one's own living conditions within
society — engendered, in this specific case, by the presumed
inferiority of women, their otherness, their legitimised
oppression. A form of learning that was not only aimed at
knowing something, but also at figuring out ways to position
oneself in the world and, eventually, to act in and upon it.

By reading radical pedagogues such as bell hooks and Paulo
Freire, the crucial understanding of a radical pedagogy that
mingles theory with practice, knowledge with experience,
becomes possible and is set toward unveiling the
constructiveness of the sociopolitical roles and realities we
abide by. Similarly, Accardi’s pedagogical strategy seems to
valorise a form of learning which proceeds and constitutes
from experience and from contingent conditions, rather than
from an inherited set of knowledges transmitted from above
and tending to reinforce the logic of the existing paradigm. In
this, rests the transformative power of her teaching, as well as
of our learning today. In this, we can glimpse the premises of a
pedagogy of liberation. Partaking in the marathon is like sitting
in the radical feminist classroom.

HORS D’CEUVRE:
L’ABSENCE DE
GOUVERNAIL

DOROTHEE THEBERT, FILIPPO FILLIGER

L'absence de gouvernail, un projet de Dorothée Thébert &
Filippo Filliger, prend comme point de départ la pensée
de Robert Filliou. Proche de la constellation Fluxus et
des Nouveaux Réalistes, cet artiste francais a inventé le

«Poipoidrome», un espace de création permanente qu’il a
expérimenté au Centre Pompidou en 1978.

Dorothée Thébert & Filippo Filliger se sont demandé dans
quelle mesure le théatre, le centre culturel ou 'espace
d’exposition pouvaient étre le siége de leur Poipoidrome,
c’est-a-dire un lieu ou il serait possible d’expérimenter,
avec le public, une «filliousophie» de vie qui méle librement
lart et la vie en alternant la réflexion et l'action.

Leur travail prend la forme de dialogues écrits a partir des
discussions sur leur recherche artistique, des actions
bréves performées et des ateliers d’artisanat que les deux
artistes partagent avec le public.

LOUISE GUERRA ARCHIVE:
FUTURESPECTIVES
AFFIDAMENTO

SCHOOLING SESSION MIT CHANTAL KUNG, ANGELA
MARZULLO, KATHRIN SIEGRIST.

Fiur FUTURESPECTIVES, dem Ausstellungsbeitrag des Louise
Guerra Archives, werden verschiedene Kiinstler*innen,
Vermittler*innen, Kurator*innen und Archivar*innen

Louise Guerra Archive, FUTURESPECTIVES, AFFIDAMENTO,
Schooling Session mit Chantal Kiing, Angela Marzullo,
Kathrin Siegrist, 30.10.2018, Foto: Kunstmuseum Bern




eingeladen, performativ mit dem Archiv Louise Guerras zu
interagieren. Im Zentrum von FUTURESPECTIVES steht die
Frage, wie zuklnftig mit der fiktiven, kollektiven Biografie von
Louise Guerra (2013-2017, gegriindet in Basel) umgegangen
werden kann. Das Archiv wird dabei als «living archive» gedacht:
die eingeladenen Gaste nehmen in ihren Performances, Veran-
staltungen und Beitrédgen Bezug auf die kiinstlerischen Praktiken
von Louise Guerra.

Fir die Schooling Session von FUTURESPECTIVES wurde
Angela Marzullo zu einem gemeinsamen Workshop eingeladen.
Angela Marzullo war in derselben Woche mit ihrem Forschungs-
projekt B-side / Back Office Feminism / Transcription Marathon
in der République Géniale zu Gast. Die verbindende, gemeinsame
Frage ist diejenige nach dem Umgang mit Nachldssen und

wie diese «vererbten Archive» weiterhin produktiv gemacht
werden kénnen.

«S| DEVE PRATICARE!>»

EIN ASSOZIATIVES BEGEGNUNGSPROTOKOLL VON
CLAUDIA BARTH

AFFIDAMENTO: eine feministische Praxis, die die Weitergabe
von Erfahrungen, Erzahlungen und Wissen tUber Generationen
hinweg bezeichnet.

Die Teilnehmenden der Schooling Session zu AFFIDAMENTO
sind Angela Marzullo, Chantal Kiing, Kathrin Siegrist und ich,
Claudia Barth. Wir alle sind Kiinstlerinnen, wir arbeiten mit
Archiven oder mit Archivmaterial, mit Pseudonymen, Avataren,
Alteregos. Chantal Kiing und Kathrin Siegrist pflegen (curare)
das Kiinstlerinnen-Archiv von Louise Guerra; Angela Marzullo
pflegt Gesprache einiger Aktivistinnen der Rivolta Femminile
inihr eigenes wildes Archiv ein und ich pflege oder vielmehr
pflige das Fotoarchiv meiner Grossmutter.

AFFIDAMENTO als feministische Praxis aber auch als
kinstlerische Praxis: Wir pflegen, pfliigen und bearbeiten
unsere Archive, um Wissen daraus zu ziehen, um Wissen
weiterzugeben.

Rivolta Femminile (eine Gruppierung der 1970er Jahre um
Carla Lonzi herum) hat sich gefragt, was die feministische
Ausdrucksform ist, in der sie arbeiten will: bildende Kunst
oder die Schrift? Sprache als feministische Ausdrucksform,
als mittel der Subversion, des Widerstands, Sprache als meine
Ausdrucksform, das lag mir lange fern. Als ich gefragt wurde,

diesen Bericht zu schreiben, war mein erster Gedanke: Ich
mache eine Zeichnung. Ich habe mich lange nicht zuhause
gefiihlt in der Sprache, kaum gesprochen, kaum was erzahlt,
kaum geschrieben... nur gelesen. Lesen wie auch Denken
empfand ich als meinen privaten Raum: ihre Gedanken -

zum Beispiel diejenigen von Quinn Latimer zum Denken und
Schreiben als Raume’, die Gibergehen in meine Gedanken. Ein
Raum, der Denk-Raum. Von dem privaten Denk-Raum in den
halbprivaten Schrift- und dann in den 6ffentlichen Sprech-
Raum. Ein langer Weg.

«Das Private ist politisch» — eine Mappe in Angelas wildem
Archiv. Dieser Slogan zierte nicht nur zahlreiche Banner und
Plakate, sondern war flr viele feministische Gruppierungen
auch eine Aufforderung, sich in kleinen Gruppen alltagliche
Probleme zu erzéhlen, sich aus der Vereinzelung in das
Gefuhl massenhafter Erfahrung zu begeben. Diese Methode
hat verschiedene Namen. Rivolta Femminile Gibernahm das
amerikanische Konzept des «consciousness raising». In
meinen Recherchen traf ich auf die «Erinnerungsarbeit» der
deutschen Feministin Frigga Haug. Durch Erinnerungsarbeit
sollen verborgene Prozesse der Selbstkonstruktion
aufgedeckt werden. Haug beschreibt dies wie folgt: «Wie
verandern, verfdlschen, verdrehen die Einzelnen eigentlich
die Gegebenheiten ihres Alltags und warum? Das Warum
hangt mit ihrer Identitdt zusammen. Das soll heissen, die
Menschen bauen die Gegebenheiten ihres Lebens so um, dass
wir selber einigermassen widerspruchsfrei darin existieren
kénnen, handlungsfahig sind. Da eine solch widerspruchsfreie
Existenz praktisch nicht méglich ist, schon gar nicht in
unseren Verhaltnissen und darin noch weniger fiir Frauen,
nehmen wir an, dass die Selbstinterpretation in hohem
Masse Widerspruchsfreiheit konstruiert. (...) Eben diese
Konstruktionen (...) sind hinderlich fiir eine tatséachliche
Realitatsbewaltigung [und] verpasste oder zumindest nicht
wahrgenommene Mdglichkeiten zu leben. (...) Uns interessiert
also, wie die Einzelnen sich hineinbegeben in vorgefundene
Strukturen und dabei sich selber ebenso wie die Gliederung
der Gesellschaft herstellen.»?

Solche Gespréache, Erinnerung, Ich-Erzéhlungen, hat Rivolta
Femminile aufgenommen... und nun sind sie in Form von
Tapes bei Angelas AFFIDAMENTO!: Ihr wurde ein Teil der
feministischen Geschichte anvertraut (affidamento =
Vertrauen). Nun werden diese Geschichten, diese Erfahrungen
transkribiert, Ubersetzt, einzelne Zitate herausgenommen, es
wird damit gearbeitet, Erfahrungen erfahrbar gemacht, die
Erfahrungen um neue Erfahrungen ergénzt, transformiert,
Unterdrickungsmechanismen aufgezeigt, historische Linien,
Schlisse gezogen.

24 Stunden bevor ich diesen Bericht geschrieben habe,
wurde ich auf der Strasse, aus dem nichts, mit voller Wucht,
geschupst und beleidigt, weil ich eine Frau* bin, die es laut
dem Angreifer nicht verdient hat, geboren worden zu sein, so
wie alle anderen unseres Geschlechts.

Nochmals 24 Stunden davor kam der misogyne und
faschistische Jair Bolsonaro an die Macht in Brasilien.

Erzahlen wir unsere Geschichten, laut und deutlich, so dass es
wehtut. Es ist hdchste Zeit.

! Quinn Latimer, «Interiors: Some Stanzas on the Pleasures of
Privacy», in: Like a woman, Sternberg Press, 2017.

2 Frigga Haug, «Erinnerungsarbeit und die Langeweile in der
Okonomie», in: Erinnerungsarbeit, Argument-Verlag, 2000.

SYMPOSIUM PANCH:
ARCHIVE DES
EPHEMEREN

Rk -_.;_\.-. ¥

P

Wen Yau, Hey fruit teleperformance, 2014, © Wen Yau

Die Frage der Zukunft von Performancekunst ist an die
Zugéanglichkeit von Dokumenten und Artefakten derselben,
ihre Archivierung und Geschichtsschreibung sowie die aktive
Praxis und Weiterentwicklung gebunden. Das Symposium
das von PANCH, dem Performance Art Network Schweiz
organisiert wird, fragt aus einem kiinstlerisch motivierten
Standpunkt heraus nach dem Stand der Dinge in der
Schweiz, wofiir gezielt sowohl internationale als auch nicht-
kinstlerische Positionen in den Blick genommen werden.
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Hayley Newman, Foto: Casey Orr
Claudia Grimm, 28. Januar 2018 im PROGR, Foto: A. Withrich

Wie lassen sich «wilde», unabhéngige Archive, die haufig
Uber einen langen Zeitraum akkumulierend gewachsen

und an einzelne Personen gebunden sind, verstetigen? Wie
kénnen Kiinstler*innen sich und ihre Performancekunst in
archivarische Kontexte einschreiben und was bedeutet dies
auch fir die Archive selbst? Welche Vernetzungsoptionen
zu bestehenden (Performance-)Archive gibt es? Welche
Formen des Zugangs sind flr Kiinstler*innen innerhalb

von institutionellen Archiven in Museen, Sammlungen und
Archiven n6tig, damit sowohl der ephemere (Ereignis-)

Charakter lebendig gehalten wird als auch transformative
Formen der Geschichtsschreibung méglich werden?

Das internationale Symposium ladt Kiinstler*innen,
Theoretiker*innen und Vertreter*innen von Gedachtnis-

und Kunstinstitutionen ein. Eher theoretische Inputs treten
in Dialog mit einem Performanceprogramm, das zentrale
Archivierungsfragen aus einem kiinstlerischen Blickwinkel in
einer in situ Form artikuliert.

Symposium PANCH, Archive des Ephemeren, 1.—3.11.2018,
Foto: Kunstmuseum Bern

Das Symposium wird organisiert von PANCH AG Performative
Archive: Pascale Grau, Olivia Jaques, Tabea Lurk, Valerian Maly,
Margarit von Biren, Julia Wolf.

- Flyer und Programm
- Detailliertes Programm
- Extra Performanceprogramm
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ARCHIVE DES
EPHEMEREN. DENKEN,
PRAKTIZIEREN,
VERNETZEN - EINE
DEBATTE ZUR
ZUGANGLICHKEIT VON
PERFORMANCEKUNST
IN DER SCHWEIZ

EIN RUCKBLICK VON TABEA LURK

Das Symposium Archive des Ephemeren versammelte

vom 1. bis 3. November 2018 aktuelle Archivpraktiken der
Performancekunst — dem Motto der République Géniale
folgend — im Modus des Teaching & Learning. Organisiert
vom Performance Art Network sCHweiz (PANCH), behandelte
es klnstlerische Ansatze gleichberechtigt zu den Gbrigen
Perspektiven der heute breit gefliihrten Debatte: Wahrend
aus theoretischer Sicht eher systematische Uberlegungen
zu den «Logiken des Sammelns und der Medialitat von
Artefakten» (Barbara Biischer), dem «transformativen
Potenzial der Dokumentation als Ereignis» (Annet Dekker),
dem Archivkorpus als «Parallelgeschichte» (Nicolas Brulhart)
sowie das Konzept einer «Nekroperformance» (Dorota
Sajewska) vorgestellt wurden, die unbelebtes Archivmaterial
durch performative Aneignungen (Erinnerung, Nutzung,
Entfremdung) belebt, sublimierten die performativen
Beitrage der Kiinstlerinnen und Kiinstler ihre Reflexion und
Kritik zu asthetisch wahrnehmbaren Ereignissen. Fir das
leibliche Wohl sorgte Antonia Erni mit der vierteiligen Eat Art
Performance Brot und Knochen, Objekte kochen, Digiteller
und Essen ist auch archivieren. Die belebende Essenz des
Symposiums wurde zuletzt als Speisememoralie in Form
von Buchstabensuppe kiinstlerisch inszeniert, serviert und
gemeinsam verzehrt.

Mais qu’est-ce que c’est une performance?

Wahrend Beate Schlichenmaier, die Direktorin des Schweizer
Archiv der Darstellenden Kiinste (SAPA) in ihrem Referat zu
Zukunftsperspektiven der Archivierung von Performancekunst
eingangs um die aktive Unterstiitzung bei der Erarbeitung
entsprechender Archivierungsrichtlinien bat, zeigte Martha
Wilson anhand des 1985 von ihr gegriindeten Franklin Furnace
Archive (New York), wie lebendig Archive der Performancekunst
sein kdnnen und wie sie zu Orten neuer Kreativitat werden.
Parallel zur Entwicklung ihrer kiinstlerischen Biografie wurde
deutlich, dass Archivalien ihre kreativen Potentiale auch im
archivierten Zustand bewahren kénnen und daher stets neu
gelesen oder fortgeschrieben werden mdchten, auch wenn
dies Konflikte hervorruft.

Die Reibungsflache zwischen historischem Material und
Gegenwart machte Dorothea Schiirch am Eréffnungsabend
dann in ihrer Performance Audioscoring (lll. Teil). Material:
Joseph Beuys Ja Ja Ja Ja Nee Nee Nee Nee, 1968 kiinstlerisch
fruchtbar, als sie die klanglichen Leerstellen zwischen den
«jajaja»-, «nenene»-Sequenzen der Beuysschen Tonspur auf
das Museum ubertrug und dieses als Wahrnehmungsraum
und Ort der akustischen Erinnerung aktivierte. Dabei bewegte
sie sich selbst, quasi als Klangquelle neuerlicher «jajaja»-,
«nenenex»-Laute, durch das Museum und erweiterte im
Moment der Verdopplung die historische Quelle in vielfacher
Hinsicht.

Die Imagination adressierte auch Esther Ferrer in ihrer
fulminanten Performance Was ist denn eine Performance?

| What is a performance then? | Mais qu’est-ce que c’est

une performance? | En realidad ;qué es una performance?.

Im Schweigen, also gerade durch die Abwesenheit der

Worter, liess Ferrer die ganze Fiille und Ambivalenz der
unterschiedlichen Performancegenres und -diskurse greifbar
werden: Zunéachst stiess sie nur sporadisch das Wort
Performance und die unmittelbar vorangestellte Praposition
aus (a performance, for performance, through performance,
with performance, without performance etc.), bevor sie den
weitgehend gestisch artikulierten Text in den physischen Raum
6ffnete und sukzessive das Material auf der Bihne sowie das
Publikum einbezog. Die unterschiedlichen Artikulationsformen
der Performance und der sie verhandelnden Diskurse lUbertrug
sie dabei geradezu wortlich auf ihren eigenen Kérper.

Aktivierung des Publikums

Die Potentiale des Kérpers als Archiv und Wissensspeicher
waren ferner Gegenstand von Marlies Surtmanns
Erlauterungen zu einem «Performatorium» mit und zu Martha
Wilson, dem eine kollektive Kérperiibung vorangestellt war.
Als aktives Erinnerungs- und Vermittlungsformat miindet

im Performatorium die Auseinandersetzung mit dem
prasentierten, performativen «Material» in einem kollaborativ
geschaffenen / aktualisierten / weitergeschriebenen Neuen,
das wiederum performativ aufgefihrt wird.
Erinnerungsarbeit als kiinstlerische Produktion waren

auch Thema der téglichen Ubungen des Kollektivs DARTS
(disappearing artists), die Claudia Grimm prasentierte.

DARTS versammelt performables Material im sogenannten
«Archifundus», einer am Kérper getragenen Sammlung von
Kartchen mit Handlungs- oder Performanceerinnerungen und
-anweisungen, die geméass dem Narrativ der Performance,
wdchentlich untereinander ausgetauscht werden, um durch
sukzessives Aufflihren als lebendige Tradition gleichsam in
corpore memoriert (archiviert) zu werden.

Auf einen breiten archivarischen Fundus griff ferner Walter
Siegfrieds singend, tanzend, rezitierend und referierend
vorgetragene Performance Man zéhlt und schliesst es

nicht im Kasten ein zuriick, die anhand von historischen
Quellen unterschiedlichste Formen und Funktionen des
Beobachtens vorfiihrte sowie be- bzw. durchlebte. Dabei
wurde die Bedeutung von archivarischen Ressourcen fiir die
kinstlerische, wissenschaftliche, gesamtgesellschaftliche
Zirkulation und deren aktive (Nach-)Nutzung greifbar.

Kiinstlerinnen und Kiinstler und (ihre) Archive

Welche Potentiale speziell in Archiven schlummern, die von
Kunstlerinnen und Kiinstlern Gber Jahrzehnte nach eigenen
Kriterien und die Eigendynamik der archivierten Materialien
akkumuliert wurden, verdeutlichte Boris Nieslonys Schwarze
Lade. 1981 in einem schwarzen Schrankkoffer (Black Kit) zur
Verbesserung der Welt initiiert, stellt die Schwarze Lade heute
eine der umfangreichsten Sammlungen zur Performancekunst
im deutschsprachigen Raum dar. Unter dem Titel Mind the GAP
ging Nieslony auf Freud und Leid dieser Sammlung und ihre
(digitale) Archivierung ein, was in sog. Berner Selfies miindete:
bizarr verzerrte Gesichtsgesten, die mit einem Kopiergerat
erstellt wurden, um den Gewaltakt der Digitalisierung zu
verdeutlichen.




Im Gegensatz zur beengenden Dichte der Schwarzen

Lade stand die institutionelle Ausfaltung des VALIE
EXPORT-Archivs im gleichnamigen Linzer Center, dessen
Visualisierungsstrategien Sabine Folie vorstellte.

Dass gerade das emanzipatorische Potential von und in
Archiven der Performancekunst gelegentlich Konflikte
provoziert, zeigte nicht nur Martha Wilson, als sie am ersten
Symposiumstag auf Polizeiaktionen an der Schwelle, also

vor und durch die Fenster des Franklin Furnace Archive
hinwies, sondern hier knipfte auch Eleanor Roberts’ Beitrag
zu Live Art und das Archiv: Feministische Rekonfigurationen
an. Wahrend Roberts anhand von aktuellen Positionen und
Diskursen der Performancekunst sowohl auf Kontinuitdten im
feministischen Widerstand als auch verénderte Diskurslagen
und neue Fortschreibungen hinwies, betonte Sigrid Schade

in ihrem abschliessenden Responding die grundlegende
Resilienz der Performancekunst gegeniiber allem Etablierten:
Zwar habe sich der Fokus vom ehemals gesellschaftlichen
Korper (Emanzipationsbewegung) und den Organen der
Machtausibung heute starker auf die Institution des Archivs
und dessen Distinktions-/Regulierungsmechanismen
verschoben, lebendige, neues hervorbringende Formen des
Widerstands und der Kritik seien jedoch geblieben.

Das Potential des performativen Widerstands sowie die Nahe
von Institutionskritik und politischem Engagement zeigte Wen
Yaus Lecture Performance Erforschung der Unruhe: Dies ist
KEINE Performance. Dies ist KEINE Ethnographie auf, in der die
Kunstlerin ihr Konzept der «performative Autoethnographie»
vorstellte. Im nicht-westlichen Kontext autoritédrer Regimes
ermoglicht die «performative Autoethnographie» von Wen

Yau nicht nur, ihre kiinstlerische und ihre forschende Praxis
zu vereinen, sondern sie kann ihre kritische Haltung sowohl
im 6ffentlichen Raum als auch auf institutioneller Ebene
einbringen, da sie am Asia Art Archive sowie an der Academy of
Visual Arts der Hong Kong Baptist University téatig ist.

Institutionelle Einbettung

Wahrend Wen Yau in der Paneldiskussion darauf hinwies,

dass Archive im Zuge der Professionalisierung haufig zu
policybasierten Festschreibungen tendieren, die Diskurse
erstarren lassen, verdeutlichte Nicolas Brulhart sowohl

in seinem Referat als auch beim Besuch des Archivs der
Kunsthalle Bern, wie aus den verschiedenen materiellen
Artefakten der 100-jahrigen Geschichte des Hauses
unterschiedliche Narrative entstehen kdnnen. Dabei

ging er auf die Vielfalt der Dokumentationsmodi und
Herausforderungen ein.

Die Allgegenwart des Dokumentarischen und der daraus
entstehende Uberdruss war ein Einstiegspunkt fir Annet
Dekkers Erlauterungen zu einem verteilten «Network of Care»,
das neben konkreten Archivierungsprozessen auch partizipativ
agiere und unterschiedliche Akteure und Communities
mitgestalten lasse.

Beim Partizipativen kniipften ferner Hayley Newmans und
Bryan Reedys Uberlegungen zu Archiv und Datenbank fiir
Klinstler*innen von Kiinstler*innen an, die zundchst am
Beispiel von Newmans eigenem Werk vorgestellt wurden,
bevor Herausforderungen und Implementierungsschritte im
Workshop mit dem Publikum explorativ diskutiert wurden.
Den Ubergang von der Performancekunst ins Archiv inszenierte
Daria Gusberti schliesslich als 6ffentliche Manifestation von
Performancekunst, indem sie die Teilnehmenden Transparente
und Parolen zur Archivierung von Performancekunst
skandieren liess, wahrend sich der lockere geflihrten Zug vom
Kunstmuseum zur Kunsthalle Bern bewegte.

Performancekunst verpflichtet

Wie im Rahmen des Symposiums deutlich wurde, hat sich

der Fokus der Diskussion in der letzten Dekade sukzessive
von Aspekten der Machbarkeit (Wie lasst sich das Ephemere
archivieren?) und den Leistungspotentialen unterschiedlicher
Archivierungs- und Dokumentationsformate hin zu Fragen

des Zugangs und der Vermittlung, der Nachnutzung und
Fortschreibung verschoben: Performancekunst, so war
deutlich zu spuren, will auch im archivierten Zustand lebendig
gehalten, erinnert und wieder «perform(ie)rt» werden. Dies
erfordert ein Mitdenken der Communities und die Bereitschaft,
offentlich zugéangliche Schnittstellen einzurichten, die eine
Weiterfliessen des Diskurses sowie kiinstlerisch performatives
Handeln erméglichen. Wahrend beim Symposium daher
«offene Mikrophone» bereitstanden, in welche das

Publikum Erlebtes, Kritik und Reflexion unmittelbar und
performancebezogen einsprechen konnte, spielen fir die
jungere Generation digitale Plattformen wie Twitter, Facebook
oder Instagram eine zentrale Rolle. Sie bilden (als Archive)
gesellschaftlich verankerte Lebens- und Resonanzrdume,

die eigene kommunikative Strategien etablieren und dabei
ihrerseits die unterschiedlichen Performancebegriffe
befragen, kritisieren, interpretieren und erweitern.
Performancekunst verpflichtet — méchte man
zusammenfassend sagen. Sie ladt, starker vielleicht als
andere Kunstformen, zur aktiven Teilhabe, zum Weiter-,

Nach- und Wiederbeleben und Vielem mehr ein. Sie provoziert
kinstlerische / performative Anséatze und Werke, die als solche
und als konkrete Archivpraxis gelesen werden kdnnen und in
ihrer unvorhersehbaren Vielfalt stets neue Méglichkeitsfelder
produzieren. Wie tief gerade die kiinstlerischen Anséatze

der Archivierung in der schweizerischen Kulturlandschaft
verankert sind, verdeutlichte z.B. der Wandfries des
Symposiums, der Informationen, Flyer, Dokumentarisches

von knapp 30 Festivals und Performance-Initiativen der
Schweiz versammelte, die von Kiinstlerinnen und Kiinstlern
getragen und/oder lanciert wurden. Auf die Performancekunst,
ihr Inklusionspotential und ihre Dialogbereitschaft (Marcel
Bleuler) darf man sich verlassen und gespannt sein, wie die
Performancekunst sich und ihre Geschichte(n) weiterschreibt.




Kathleen Biihler: What is the background of COPY LIGHT
FACTORY?

SUPERFLEX: The first lamp we copied and developed was for
an earlier project: Supercopy/Biogas PH5 Lamp. It is a copy

of the PH5 lamp originally designed by Danish architect Pool
Henningsen in 1958. We copied the design and changed the
function from electrical to gas in order to create a lamp for
people living in areas with no access to electricity. Our interest
was to bring the focus back to the original idea by Henningsen,
which was to create a lamp with high luminosity that was also
affordable for the general population, rather than being an
expensive desirable object for the upper class. Such a lamp
was therefore built to provide a light source in an area in
which there was none. Nonetheless, we ended up receiving a
copyright infringement lawsuit from the lamp company that
holds the copyrights. Also, factory or manufacture settings

are something we have already been engaged with in the

past (with Free Beer and Guarana Power for instance) and
continue to do so. Such settings can be understood right away
or invite visitors to stay or even to come back for another
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visit. Therefore, through engaging the audience in the process
of production and distribution of the lamp, this factory set
work allows to engage them into the more complex system of
copyright and its entailments in our everyday life.

When and in what context did you develop the project?

The Copy Light Factory was developed in the context of
Copyshop (2005). The story initially starts with the concept of
Supercopy, developed after a period spent in Bangkok working
on the Supergas project. We became inspired by the dynamics
of copy and appropriation methods used in business and urban
culture of Bangkok, which lead us to do some experimental
works such as the Supercopy/Biogas PH5 lamp and Supercopy/
Lacoste (between 2002 and 2007). In 2005, Copyshop came
about as the name of a shop that also served as an information
forum investigating the phenomenon of copying while offering
products that challenge the idea of intellectual property

as it prevails within the current economic order. It can be
modified originals, improved copies, political anti-brands,
that eventually become new originals after being taken up by
users. Within such a context, Copy Light Factory discusses

the control of value in the market through the processes of
production and distribution in order to communicate the
problems of copyright using famous designs of lamps.

During all these years of investigating the concept of copyright
and its implications in society, we were confronted with the
power of copyright and trademark systems when we were
accused of copyright infringement. This made us think about
such systems and react to them. We have since used the
language and methods of the copyright empire but turned
these upside down, as, in our understanding, intellectual
property law is based on an ideology and language that is
constantly forming, therefore in need to be continuously
challenged. We believe in the idea of «if value, then copy»

and are more interested in an open culture than in protecting
rights. We find that making proposals and models is the most
effective way for us in this particular context in which we

have chosen to work, to make a difference. Therefore, Copy
Light Factory is a model that enables you to question the
fundamental nature of rights and plays at the same time with
your desire for good design and objects.

Where and when has it been shown so far?
Copy Light Factory has been exhibited in many places around
the world, including:

SUPERFLEX, Copy Light Factory, 2008, Installationsansicht zu Beginn
der Ausstellung, Foto: Dominique Uldry

2008: «If value, then copy», solo exhibition, Artspace, Auckland
(New Zealand)

2009: «Winter Light», group exhibition, 1301PE, Los Angeles
(CA,USA)

2010: «Philagrafika 2010: The Graphic Unconscious», Group
exhibition, Philagrafika, Tyler School of Art, Temple University,
Philadelphia (PA, USA); «Manufacturing Today», group
exhibition, Kulturbunker Dora, Trondheim (Norway); «Fair Use:
Information Piracy and Creative Commons in Art and Design»,
group exhibition, Glass Curtain Gallery, Columbia College,
Chicago (IL, USA)

2011: «Modern Times Forever», solo exhibition, Jousse-
Entreprise, Paris (France)

2012: «Salons. Convivialité, Ecologie et Vie Pratique», group
exhibition, Domaine départemental de Chamarande - Centre
d’art contemporain, Chamarande (France) ; «Print/Out», group
exhibition, MoMA Museum of Modern Art, New York (NY, USA)
2013: «Working Title: A Retrospective Curated by XXXXXXXXX»,
solo exhibition, Kunsthal Charlottenborg, Copenhagen
(Denmark); «Ways of working: the incidental object», group
exhibition, Fondazione Merz, Turin (Italy); «The Corrupt Show
and the Speculative Machine», solo exhibition, Fundacion
Jumex, Mexico City (Mexico)

2016: «On Repeat: The Disruptive Copy», group exhibition, Te
Uru Waitakere Contemporary Gallery, Auckland (New Zealand);
«lIt is Permitted to Permit», Museum of Tomorrow, solo
exhibition, Rio De Janeiro (Brazil)

2017: «SUPERFLEX at Tate Exchange», event, Tate Modern,
London (UK)

Does the project always work in the same way, no matter
where you show it? Or is there a difference in the reception if
you show it in an institution?

The work is participatory of course, no matter where it is
exhibited and it works the same way as an active manual

or as we call it «tool». With Copy Light Factory in particular,

the production, the dismantling and the distribution (via an
auction) of the lamps at the closing of the exhibition becomes
an active engagement with the public. However, there are
differences from one exhibition to another, depending on how
the institution and how the people engage with the work.
Differences can also occur due to how the public engages with
the topic and the context within which the work is displayed.
For instance, in a group show or a solo exhibition, the reception
may differ. Moreover, the way the curator has framed the work
naturally defines the reception.

For instance, Copy Light/Factory was part of the group show
«Print/Out» (2012) at MoMA New York alongside other n



artists’ works. The curatorial framework was related to the
print-making field and print as a medium for experimenting
with appropriation; whereas in Kunsthal Charlottenborg, the
work was displayed in a solo exhibition in which it has been
picked up by one of the eight curators, therefore acquired a
different meaning in the way it was put together with other
of our artworks. Hilde Teerlinck’s curatorial choice was driven
by his interest in copies, copyright and interactive workshops
through which (re)creation can be made in collaboration with
the public.

Where there surprises for you, in how people reacted to the
piece? Lessons learned?

The main lesson learned from the several times this work

has been exhibited is that we have to pay more attention to
people’s understanding of their participation to the workshop.
This means that we need to make sure that they clearly
understand they are being part of an actual production chain
and that the work they contribute to producing is going to be
in display. Indeed, we have noticed that often when people can
engage with this work in an art institution they do it playfully
and creatively, without following the manual provided. In

other words, we learned that there is an element of quality
check we needed to introduce in order to make sure that the
participants are fully aware of their role: in a way, they are also
a labor force when taking part in the workshop.

How would you formulate the value-issue in regard to this
work?
Itis implicit in the idea of the work as it questions and

challenges the concepts of copyright and trademark. The
quality or value regarding this work is often understood by the
participants who take part in the workshop. As they are part of
the production of the work that will be eventually auctioned,
they are also producers of the value that such work would have
in the end, whether intellectual or monetary.

In what way is the work typical for you?

This work is typical in many regards. It is an interactive
workshop in which the audience is invited to take part

of the production of an original lamp that communicates

the problems of the current copyright system. After being
constructed, those lamps are hung in the exhibition space

as they are made, gradually filling and illuminating the

space. In this sense, the visitor/participant never really gets

a complete picture of the project until the last day of the
show, during which an auction takes place. People can then
acquire a work that multiple individuals have produced. The
dismantling and distribution of the lamps at the closing of
the exhibition becomes an active engagement with the public,
who by taking the object with them become partners in
questioning and confronting the copyright empire. While the
works thereby produced raised issues within the exhibition
space, they continue to be discussed in private homes while
illuminating the dining table. Although similar to others of our
«tools» in the sense that it is not a finished product but rather
consists of instructions for doing and calls for participation;
Copy Light Factory does carry many other specificities, the
way it implicitly exposes the contemporary consciousness
and our evolving relationship to global consumerism, value
and copyright. The way it is investigating through active
participation of the public broader questions related to
community resources and social relations.

What made you choose this work for the «République Géniale»
exhibition which is also a homage to the thinking of Robert
Filliou? How does the project relate to Robert Filliou? To which
concepts in particular?

Copy Light Factory displays works and working methods that
explore and represent the various principles of collective
collaboration. Such principles are utilized to deal with an
economic system from which all elements of production,
distribution and use are involved. Thereby the workshop
becomes a production site of value. The idea developed by
French artist Robert Filliou of teaching and learning through

SUPERFLEX, Copy Light Factory, 2008, Installationsansicht am Ende
der Ausstellung, Foto: Dominique Uldry

art is clearly related to the concept of the workshop format
and active participation of the public. Copy Light Factory is
illustrative of how collectively practicing art can be an efficient
way to challenge certain issues while involving the audience,
as well as a way to practice and present - as Filliou claimed. In
this way, the work can be seen as a platform offering insights
on various topics and allowing exchange of artistic skills
through interactive participation. This work therefore relates
to the value system that Robert Filliou has engaged and
working with: the collective power and the potential in working
together.

Did you know about his poetic economy-principle?

Yes. Bjornstjerne Christiansen knew Robert Filliou
professionally and personnally, as he collaborated with his
father Henning Christiansen since 1969. One of their famous
collaborations took place under the framework of «poetical
economy». It is a sound sculpture called Seelenhaus for Robert
Filliou in the shape of a green plexiglass house containing a
speaker playing a sound work originally

performed by Henning Christiansen and Robert Filliou.
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POIPOIDROM / STUDIOLO 3
Di - Fr,06. - 09.11.,

13h00 - 17h00

HKB/MA CAP: FAITES VOS JEUX
Leo Hofmann, Ernestyna Orlowska,
Marco Teubner, Jorn J. Burmester,
Dorte Wium

POIPOIDROM
Mi 07.11.,10h15 - 16h45
&R BAUEN IN DEN ALPEN: KLIMA UND

TERRITORIUM (BFH AHB ATELIER
MASTER ARCHITEKTUR HS 18)
Hanspeter Biirgi, Lukas Huggenberger,
Denise Ulrich, Markus Zimmermann,
Studierende der BFH AHB

IN DER REPUBLIQUE GENIALE
Mi 07.11.,15h00 - 15h30

CNERVI RE*HEAR*SE - PRACTICE!
PRACTICE! PRACTICE!
Viola Klein — Violine (Studierende
HKB/MA Music Performance)

STUDIOLO 4

Fr 09.11.,10h00 - 13h00
IEXEE] HKB Y-PROJEKT «ON AIR»
Valerian Maly, Studierende der HKB

IN DER REPUBLIQUE GENIALE

Fr 09.11.,15h00 - 15h30
RE*HEAR*SE - PRACTICE!
PRACTICE! PRACTICE!

Maria Fernanda Rodriguez Berna —
Bassklarinette/Vokal (Studierende
HKB/MA Music Performance)

IN DER REPUBLIQUE GENIALE

Fr 09.11.,15h00 - 17h00
SEMINAR «AGENCY. REFLEXIONEN
UBER AUSSTELLUNGS- UND
KUNSTPRAXIS HEUTE»
Linda Schadler, Daniel Hauser,
Kathleen Biihler, Paula Sansano, U5,
Marie-Antoinette Chiarenza,
Studierende der ETH Ziirich

]
POIPOIDROM
Di 13.11.,19h00 - 20h00

CREAN REFLEXION: 6ffentliches Abschluss-
gesprach mit dem Kuratorium

LIVE
ART

STUDIOLO 1
Di - So, 06. - 11.11.,
10h00 — 17h00

INSTALLATION: FINAL TOUCHES
Christoph Studer-Harper

POIPOIDROM

Sa 10.11.,12h00 - 13h00
L'IMMORTELLE MORT DU MONDE N°3
Valentine Verhaeghe, Michel
Collet, Guillaume André, André
Eric Létourneau, Michaela Wendt,
Klara Schilliger, Alizia Velazquez,
Emile van Helletutte, Shu Yue Zhao

STUDIOLO 1

Sa 10.11.,13h00 - 14h00
JUST BECAUSE YOU CAN DO
SOMETHING DOESN’T MEAN

YOU HAVE TO
Christoph Studer-Harper
POIPOIDROM
Sa 10.11.,14h00 — 15h00
IR METEOROS

Agnes Meyer-Brandis
POiPOIDROM UND VOR DEM KMB

Sa 10.11.,15h00 — 15h45
IEXEE] MAPS OF DISAPPEARANCE
Max Hanisch

IN DER REPUBLIQUE GENIALE / POIPOIDROM
So 11.11.,11h11 -22h22

IEXER) DAS DICKE ENDE... NICHTS WAS BLEIBT-
EIN 11-STUNDIGES FINALE

Florian Feigl,Jorn J. Burmester,
Dolanbay, Essi Kausalainen,John Court,
Gisela Hochuli, Nicolas Galeazzi

AUSSTELLUNGSRAUM SUPERFLEX

So 11.11.,15h00 -16h00
CRKED COPY LIGHT FACTORY.VERSTEIGERUNG
DER DESIGN-LAMPEN
Bernhard Bischoff

VER
MITT
LUNG

IN DER REPUBLIQUE GENIALE

Di 06.11.,19h00
OFFENTLICHE FUHRUNG
Cornelia Klein

EAT
ART

EAT ART CORNER
Sa 10.11.,10h00 -17h00

So 11.11.,10h00 -22h30

EAT ART: INTERVENTIONS CULINAIRES
(HKB/ MA KUNST UND VERMITTLUNG)
Andrea Rickhaus und Ksenia Sadilova




HKB/MA CAP:
FAITES VOS JEUX!

LEO HOFMANN, ERNESTYNA ORLOWSKA, MARCO TEUBNER,
JOERN J. BURMESTER, DORTE WIUM, STUDIERENDE DER HKB

Faites vos jeux! Uber ein Spiellabor mit Spielanweisungen,
gezinkten Karten und zeitgeméssen Games. Ausgewahlte
zeitgendssische Performance-Praktiken werden auf ihre
Spielweisen und Spielpraktiken hin befragt und Kiinstler*
innen eingeladen, sich in ihre Karten schauen zu lassen.

Dienstag: Marco Teubner

Mittwoch: Ernestyna Orlowska

Donnerstag: Leo Hofmann

Freitag: Joern J. Burmester und Dorte Wium

HKB/MA CAP: Faites vos jeux!, mit Marco Teubner und
Studierenden der HKB, 06.11.2018, Fotos: Kunstmuseum Bern
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RE*HEAR*SE - PRACTICE!
PRACTICE! PRACTICE!

STUDIERENDE HKB/MA MUSIC PERFORMANCE

M

Viola Klein ubt Violine inmitten der Installation Final Touches von Christoph
Studer-Harper, 07.11.2018, Foto: Kunstmuseum Bern

HKB Y-PROJEKT: ON AIR

VALERIAN MALY, MAGDALENA NADOLSKA, SERAINA
RENZ, FRIEDER BUTZMAN, GEORG HASLER SANSANO,
STUDIERENDE DER HKB, RADIO RABE

«Der Geburtstag der Kunst wird mit dem Art‘s Birthday am 17.
Januar 2019 gefeiert. Bei dem Tag handelt es sich um den 1963
vom franzésischen Fluxus-Kiinstler Robert Filliou willkiirlich
auf seinen eigenen Geburtstag festgelegten Geburtstag der
Kunst. Diesen legte er somit auf den 17.Januar fest und, zwar
genau eine Million Jahre vor 1963. Der als Hommage an die
Kunst gegriindete Aktionstag soll die Prasenz der Kunst im
taglichen Leben wiirdigen. Der Tag wird jahrlich zelebriert und
findet weltweit Resonanz.»
(http:/www.kleiner-kalender.de/event/arts-birthday/89719.
html)

On Air — Broadcasting for Art’s Birthday ist ein experimentelles
Radio der République Géniale — in Vorbereitung auf den
1'000'056. Geburtstag der Kunst, einem Konzept von Robert
Filliou.

Radio ist per se an keinen festen Ort gebunden und doch sehr
site specific — man denke nur an Abie Nathans beriihmten
Sender Voice of Peace, der jahrzehntelang von internationalen
Gewassern aus den israelischen Musikgeschmack pragte

und als eine der Stimmen des Friedens im Nahen Osten galt.
Auch die Radiosendungen, die im Projekt entwickelt werden,
gehen von einem besonderen Territorium aus auf Sendung: der
République Géniale. Wie jede Republik braucht auch diese ihre
Medien.

Radio gilt gemeinhin als serids. Dass dies aber nicht im
Medium selbst begriindet liegt, sondern an Gesetzen,

die in den meisten Demokratien gelten, wird gegenwartig
immer deutlicher. Seit etwa in den USA keine ausgeglichene
politische Berichterstattung mehr gesetzlich vorgeschrieben
ist, sind Propaganda und Fake News Tiir und Tor ge6ffnet.

Broadcasting for Art’s Birthday geht Radio aus der kiinstleri-
schen Perspektive an. Wenn die Kunst — wie Robert Filliou
es behauptet hat — am 17.Januar wieder einmal Geburtstag
hat, werden ihr die entstandenen Sendungen als Geschenk
dargebracht. Wie viel dabei Fake ist, wird sich zeigen.

Sicher kein Schwindel sind die Gaste: Georg Hasler Sansano
wird am Beispiel von Biiro Belgrad zeigen, wie man einer
unfreien Medienlandschaft Sand ins Getriebe streut,

indem altmodischer Journalismus mit sozialen Medien
transdisziplindr kombiniert wird. Frieder Butzmann wiederum
ist bekannt fur seine experimentellen Radiofeatures. Mit ihm
werden die Méglichkeiten des Mediums Radio als Kunstform
ausgelotet.

JUST BECAUSE YOU CAN
DO SOMETHING DOESN’T
MEAN YOU HAVE TO

CHRISTOPH STUDER-HARPER

Die Installation mit zwei massiven Rammbdcken an der
Museumswand, einem Paravent und feinst gedrechseltem
Schlagwerk erfahrt nicht nur anhand der Performance selbst,
sondern auch beim Betrachten der feinst geschliffenen
Hoélzer und der gesetzten und nicht gesetzten «Fahrten» eine
Statuswechsel: Ein ganz korperlich gesetztes Reflektieren
Uber Krafte, Haut und Wunden an Koérper, Objekt und
architektonischem Bau.

Christoph Studer-Harper, Final Touches, Installation,
Fotos: Christoph Studer-Harper




Homoerotik und Hodler

NACH EINEM GESPRACH ZWISCHEN CHRISTOPH
STUDER-HARPER UND CLAUDIA BARTH

Seine Installation Final Touches in der République Géniale:
Zwei massive Holz Strukturen

selbst gefertigtes Werkzeug

(oder Spielzeug?)

Seile

weisse Kleidung.

Wir zwischen den beiden Strukturen.

Der aufgehéngte Score bestatigt, wofilr ich nicht lange
brauche um zu verstehen:

Das Werkzeug das dort hangt,

wird gebraucht um eine der Strukturen

sich selber zu bearbeiten,

nein, nicht ich mich selber,

er sich selber.

Eine weitere Performance tGber Schmerzen,
Durchhaltevermégen und Kérper?

Vielleicht, aber ich glaube es ist ein bisschen komplizierter,
zum Gliick.

Die Asthetik der ganzen Installation ldsst mich an die BDSM
und Fetischkultur denken.

Kein Leder, kein Metall, kein Latex, aber Holz.

Holz und eine sehr alte, traditionelle Technik dieses

zu behandeln und zu verstreben.

Wahrend ich dies schreibe steigt eine Erinnerung an meinen
Grossvater in mir auf:

mein Grossvater wie er Holzpfahle in die zu umzaunende
Weide schlagt.

Die starken Hande eines Bauern.

Das einfache landliche Leben das er lebte.

Seine Offenheit

seine Zartlichkeit

seine Liebe fiir alles Lebende.

Holz das stark und verletzlich zugleich ist.

Holz das lebt und die Spuren der Zeit in sich tragt.
Holz das sich bewegt, die Farbe andert.

Holz das mich schitzt.

Holz das eine Tonne wiegt.
Holz das bricht.

Holz das schwimmt.

Holz das sinkt.

Holz das brennt.

Holz das riecht.

Holz das bearbeitet ist.
Holz das unbearbeitet ist.
Holz das sensibel ist.
Holz das warm ist.

Buche, Esche, Fichte, Ahorn, Kirsche

Schmerz ist nicht im Vordergrund
Spuren sind es.

Christoph Studer-Harper, Just because you can do something doesn’t mean you have to, Performance, 10.11.2018, Fotos: Sabine Burger




Spuren von Holz

Spuren von Seilen

Spuren von Ideen

Spuren von Davor

Spuren von Danach
Spuren von Verletzlichkeit
Spuren von Tradition
Spuren von Vorfahren
Spuren von Kérpern
Spuren auf einem Kérper
Spuren auf einer Struktur
Spuren auf einem Experiment
Spuren auf der Wand

Spuren auf dem Boden
Spuren auf den Kleidern
Spuren auf seinen Rippen
Spuren in seinem Rachen
Spuren in meinen Gedanken
Spuren in der Luft

Spuren auf Spuren

Spuren / keine Spuren

Schmerz ist nicht im Vordergrund.

Safety und Consensus sind es:
Ernsthafte Neugierde an dem Begehren des/r Anderen

Christoph Studer-Harper, Just because you can do something doesn’t mean you have to, Performance, 10.11.2018, Fotos: Sabine Burger

Ich zitiere den Kiinstler:
«Stark und verletzlich

Homoerotik und Hodler
Sensible Maskulinitat»

Nur Gegensatze, wenn wir sie dazu machen.

Text: Claudia Barth




METEOROS

AGNES MEYER-BRANDIS

Die Lecture Performance Meteoros widmet sich Objekten der
Luft und ihren verschiedenen Schichten und Geschichten.
Sie untersucht Dinge und Momente, die metaphorisch und
real zwischen dem Fallen und dem Schweben oszillieren.
Niedergegangene Sterne, Weltraumschrott, interstellarer
Staub, Gravitationsstérungen, Meteoritenkrater und Unsicht-
bares, mittels Elektronenmikroskopen und Weltraumtele-
skopen gemessenes, finden sich im Randbereich der
bekannten und erforschten Welt und somit auch den
Randbereichen dessen, was als Realitat definiert wird.

Agnes Meyer-Brandis, Meteoros, 10.11.2018, Fotos: Sabine Burger




MAPS OF DISAPPEARANCE

MAXIMILIAN HANISCH (HKB/MA THEATRE EXPANDED)

Fir die Performance Maps of disappearance setzt sich
Regisseur und Performer Maximilian Hanisch eine unmégliche
Aufgabe: Er sammelt alle Methoden, die den menschlichen
Koérper von der Anwesenheit zur Abwesenheit bringen.
Systematisch geordnet, entsteht hierbei ein Archiv des
Verschwindens. Auf diese Sammlung greift er zuriick und
startet den Versuch selbst vor den Augen des Publikums zu
verschwinden. Eine Anleitung zum Verschwinden und zum
Sichtbarbleiben.

Maps of disappearance ist die praktische Masterthesis von
Maximilian Hanisch.

Maximilian Hanisch, Maps of disappearance, 10.11.2018, Fotos: Sabine Burger




Maximilian Hanisch, Maps of disappearance, 10.11.2018, Fotos: Sabine Burger

DAS DICKE ENDE...
NICHTS WAS BLEIBT -
EIN 11-STUNDIGES
FINALE, 11H11 - 22H22

FLORIAN FEIGL,JORN J. BURMESTER & GUESTS

Dorte Wium & Ronja Wium, ReMaKaDo, 11.11.2018,
Fotos: Sabine Burger

Burmester & Feigl verlieren den Boden unter den Fiissen,
organisieren die Zeit nach Farben, lassen Jungfrauen
schweben und fangen ein Einhorn. Ihre internationalen
Transformationsspezialist*innen dehnen, verdichten und
zersetzen die Zeit, verdunkeln und durchleuchten die
Museumsraume mit magischen Akten.

Alles hat ein Ende, sogar die République Géniale. Am Sonntag,
dem 11.11. laden Burmester & Feigl ab 11:11 Uhr zum letzten
Besuch ein. Und weil eh bald alles aus ist, gehdrt der letzte
Tag den Experten fiir das Vergangliche in der Kunst. Zum
Finale baut das kuratorische Duo, bestehend aus den Berliner
Performern Jérn J. Burmester und Florian Feigl, zusammen mit
internationalen Performancekiinstler*innen einen Parcours
der Transformationen.

In einer elfstiindigen Dauerperformance bearbeiten sie
gemeinsam alle RAume der République Géniale, dehnen,
verdichten und zersetzen die Zeit, verdunkeln und durch-
leuchten die Museumsraume mit magischen Akten und
Aktionen, Prozessen und Prozessionen. Auf einer riesigen
Leinwand entsteht ein Bild ohne Farben, auf Podesten
steppen Zierpflanzen, ein geheimnisvoller Sack schleppt
sich durch die Séle, Kopien und Falschungen werden
angefertigt und beim ReMaKaDo spielen die Besucher mit
Gartengeraten Riesen-Mikado.

Von und mit J6érn J. Burmester (Deutschland/Danemark),
Florian Feigl (Deutschland), Dolanbay (Tlrkei/Deutschland),
Essi Kausalainen (Finnland), John Court (UK/Finnland), Gisela
Hochuli (Schweiz), Nicolas Galeazzi (Schweiz) sowie Dorte
und Ronja Wium (Danemark).
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Gisela Hochuli, Mantel, Steine, Karton, 11.11.2018, Fotos: Sabine Burger

Gisela Hochuli & Marc Schaffroth, es wédre méglich, es kénnte anders sein,
11.11.2018, Foto: Sabine Burger




Essi Kausalainen, Cuckoo, 11.11.2018, Fotos: Sabine Burger
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Nicolas Y Galeazzi, A Common Copyshop, 11.11.2018, Fotos: Sabine Burger
Fotos: Sabine Burger

Jorn Burmester, Gisela Hochuli. Foto: Sabine Burger



Nicolas Y Galeazzi, Dolanbay. Foto: Sabine Burger

Fotos: Sabine Burger



Geéniale

Florian Feigl, Sack, 11.11.2018, Fotos: Sabine Burger
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Dolanbay, an untitled doing, BERN 2018,11.11.2018, Fotos: Sabine Burger
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Jorn Burmester, Kohle, 11.11.2018, Fotos: Sabine Burger




sozialen und wirtschaftlichen Kontext beeinflussen kann.

SUPERFLEX - COPY o o e e,
ungv yright, -u .

LI G HT FACTO RY: Copy Light Factory sind die Besucher*innen aufgerufen unter

VE RSTE I G E R U N G D E R Anleitung Design-Lampen herzustellen.

D ESI G N - LAM P E N Am letzten Tag der République Géniale werden die Lampen

durch den Berner Auktionator Bernhard Bischoff versteigert.

SUPERFLEX (DK), BERNHARD BISCHOFF (AUKTIONATOR, BERN)  Das Auktionsergebnis wurde als Teil des Kunstwerkes im
Auftrag von SUPERFLEX an Electronic Frontier Foundation

Die Kiinstlergruppe SUPERFLEX ist bekannt fir ihre (www.eff.org) iberwiesen. Dies ist eine fliihrende Nonprofit-
spielerischen und subversiven Analysen von 6konomischen Organisation, welche die birgerlichen Freiheit in der

und gesellschaftlichen Strukturen. Sie betrachten ihre Werke digitalen Welt verteidigt. Sie wurde 1990 gegriindet und

als Werkzeuge mit denen das Publikum seinen eigenen tritt — nach eigener Darstellung — fir Datenschutz, freie

Meinungséausserung und Innovation ein.

Auktionator Bernhard Bischoff versteigert die von den Besucher*innen
hergestellten Lampen. Foto: Sabine Burger

Fotos: Sabine Burger
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http://www.eff.org

EAT ART: INTERVENTIONS
CULINAIRES

ANDREA RICKHAUS, KSENIA SADILOVA
(HKB/MA KUNST UND VERMITTLUNG)
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REFLEXION

OFFENTLICHES ABSCHLUSSGESPRACH MIT DEN
KURATOR*INNEN

Die transdisiziplindre République Géniale wurde mit viel
Erwartungen am 16. August 2018 ausgerufen und hat ihre
reichhaltigen Aktivitaten Uber drei Monate hinweg entfaltet.
Am Sonntag 11. November 2018 hat sie endgiiltig ihre

Tore geschlossen. Sie war in dieser Zeit Ausstellungsort,
Veranstaltungsort, Archivort, Ort des Austausches und Ort der
Reflexion. Bei einem 6ffentlichen Schlussgespréach zwischen
den beteiligten Kuratorinnen und Kuratoren am 13. November
2018 im Kunstmuseum Bern wurde Bilanz gezogen.

Als zentrales Motto von Robert Filliou galt in der République
Géniale die «création permanente» also die Vorstellung, dass

ein kreativer Prozess nie zu Ende ist, sich einfach immer neu
konstituiert und transformiert. So bestand fiir Valerian Maly

die Chance des Projektes gerade darin, dass Robert Filliou

als Poet und Philosoph «tolle Spuren gelegt hat, welche die
Kurator*innen weitergedacht haben.» Bis zum letzten Tag haben
Prozesse und Transformationen von unterschiedlicher Intensitat
stattgefunden: ruhige, laute und auch leise Ereignisse. Der Plan
des Kunstmuseum Bern, sich selbst durch dieses experimentelle
Projekt infrage zu stellen und sich ein Stiick weit «neu zu
denken», hat sich erfillt. Die République Géniale liess niemanden
kalt. Es gab erboste Zuschriften und enthusiastisches Lob.

Trotz der generalstabsmassigen Planung zeigte sich immer
wieder, dass die Intuition in diesem Projekt eine wichtige

Kraft war. Auf sie hatte schon Robert Filliou immer vertraut.
Ausserdem haben sich erst beim Aufbau und wéhrend des
laufenden Programms diagonale Verbindungen offenbart.
Gewisse wurden geplant, andere fielen den Kurator*innen

in den Schoss. Das definiert die Rolle der planenden
Kurator*innen so, wie Paula Sansano bemerkte, «dass man
natirlich ein Umfeld schafft, dass solche Dinge begilinstigt.»
Durch die Mischung aus Offenheit und Prazision in der Planung
kann im besten Fall ein «Méglichkeitsraum» geschaffen
werden, der die République Géniale sein wollte. Es brauchte
daher Mut, das Museum leer zu rAumen, um damit Felder
und Potenziale zu 6ffnen, die beispielsweise mit Martin
Hubermans ephemeren architektonischen Strukturen zum
Ausdruck kamen.

Als Pluspunkt empfand es Seraina Renz, dass die Denkarbeit
an den Begriffen gefordert wurde: «Wir haben bestimmte
Begriffe wie Partizipation bewusst vermieden, weil sie schon
so belastet sind», iberraschenderweise waren «die etwas
angestaubten Begriffe aus den 1960er Jahre geeigneter.
Heute spricht ja niemand mehr von «Genie» oder «genial».
Der Geniebegriff ist vollkommen dekonstruiert, den darf man
eigentlich nicht verwenden. Und wir haben ihn uns provokant
auf die Fahne geschrieben, um zu schauen, was er auslésen
kann (...) Republik hat heute wieder eine Bedeutung und
trotzdem haben wir Schlagworte wie Demokratie oder Krise
umgehen kdnnen.»

Vermisst hat Valerian Maly die Echowirkung von der lokalen
Kunstszene. Zwar war das Publikum der Dampfzentrale
auch im Kunstmuseum zu Gast, doch fehlten die lokalen
Kunstler*innen, welche nach der Vernissage nicht mehr
haufig zu sehen waren. Es stellte sich die Frage, ob es nicht
genau ein Auftrag des Hauptstadt Kulturfonds war, liber das
Lokale hinaus zu wirken, zumal die lokalen Institutionen HKB,
Dampfzentrale und Kunstmuseum Bern schon eingebunden
waren? Denn es waren Fachhoch- und Berufsschulen aus
der ganzen Schweiz zu Gast. Fiir Sarah Merten zeigte gerade
dies das provozierende Potenzial der République Géniale
und bestatigte die Absicht des Kunstmuseums, seine
konventionelle Rolle durch dieses Projekt infrage zu stellen.

Zum Abschluss spielt das HKB Percussion-Sextett unter der Leitung
von Brian Archinal Auszlige aus Michael Gordon: Timber, 13.11.2018,
Foto: Kunstmuseum Bern

Die allerletzte Veranstaltung der République Géniale: Die Kuratorinnen
und Kuratoren ziehen Bilanz, 13.11.2018, Fotos: Kunstmuseum Bern




Die vereinzelt gedusserte Kritik am Kunstmuseum, wie
Valerian Maly berichtete, dass es sich mit dem Etikett der
«standigen Kreation» ein unrechtmassiges Etikett anhefte,
wiederspiegelt nach Meinung von Sarah Merten einen Versuch,
das Kunstmuseum in seine Schranken zu verweisen: «Offenbar
darf nicht sein, dass eine Institution wie diese, ein solches
Projekt macht. Das war offenbar die Provokation. Wenn die
République Géniale in einem Offspace oder einer Kunsthalle
stattgefunden héatte, hatte das wohl niemand kritisiert.»

Dabei hatte die République Géniale gemass Meret Arnold im
Kunstmuseum Bern eine ganz andere Wirkung als in einem
Offspace oder einer Kunsthalle: «Es lebt ja auch davon,

dass es im Museum stattfindet, wo sonst vielleicht auch
Ausstellungen zu sehen sind, die eher dem Meisterwerk
huldigen», wie das schon Filliou kritisiert hatte. «Man

kommt hier rein und weiss eigentlich nicht, wo man sich

genau befindet und was passiert. Diese Undeterminiertheit
funktioniert gerade im Kunstmuseum besonders gut.»

Durchgehend anspruchsvoll war es, die Komplexitat dieses
Projektes zu vermitteln. Sei es nun an der Museumskasse,

bei der Auskunft fiir Besucher*innen oder sei es auf der
Website oder in den Social Media-Kanélen. Es zeigte sich

als sehr schwierig, das Projekt und seine Vielschichtigkeit

in nur wenige Satze zu fassen. Gleichzeitig schien sich darin
nochmals die Radikalitat und Widersténdigkeit Robert Fillious
zu spiegeln. Es zeigte sich, dass man vorbeikommen musste,
um es selbst zu erleben, weil weder Online-Filmchen, noch
Fotos noch Texte die enorme atmospharische Dichte des
Gesamten wiedergeben kénnen. Fiir Paula Sansano zeigte
sich in der punktuellen Kritik an der Kommunikation ein
zeittypisches Problem unserer Zeit, die fehlende Zeit. Obwohl
man nicht einmal lange kommen muss, «sondern man kommt
schnell vorbei, schaut einmal rein — wie wenn man ins Yoga
ginge — und geht dann wieder. Dieses Verhalten ist kontrar zu
unserem sonstigen Kulturkonsum. Da brauchte es wirklich ein
Teaching & Learning. Ich kann tatsachlich schnell hier noch
einen Schlenker machen, hére ein paar tonenden Holzern zu
und dann bin ich beseelt. So wie wenn ich einen Sonnenstrahl
auf der Nase splire.»

Roger Ziegler fragte sich, wie die Neugier des Publikums
noch mehr hatte gereizt werden kdnnen — eine immer
wiederkehrende Frage bei jedem Ausstellungsprojekt — ?
Denn war die Leere im Kunstmuseum fiir die einen ein
«Mdoglichkeitsraum» (Paula Sansano), so war es flr

den professionellen Konzertveranstalter ein Graus:

«Das Schlimmste, was mir passieren kann, ist, dass es

hintereinander zwei Konzerte mit fast keinen Leuten gibt.
Dann bleiben mir auch die anderen Leute weg. Weil es sich
rumspricht.» Dennoch gab Anneli Binder zu bedenken, dass
es ausserst anspruchsvoll war, die beiden Institutionen
Dampfzentrale und Kunstmuseum Bern gemeinsam auf

Kurs zu bringen, denn «die Dampfzentrale ist Expertin in
Offentlichkeitsarbeit fiir Events. Das Kunstmuseum ist super
darin Ausstellungen publik zu machen. Das hat eine ganz
andere Logik, wie wir mit Offentlichkeitsarbeit institutionell
umgehen.»

Die eindriicklichen rund 16’000 Besucher*innen beweisen,
dass keinesfalls von einem Misserfolg gesprochen werden
kann. Dennoch war das Projekt in diesem Sinne «sperrig»,
dass gemaéss Kathleen Blihler «genau diese Art von
schwebendem Zustand, diese Poesie und auch dieser Abgrund,
nicht einfach zu konsumieren sind. Wir haben versucht, diesen
Moment zu schaffen, wo etwas passieren kann. Es muss nicht,
es kann im Kopf bleiben.»

Dabei waren es genau die einzigartigen, zauberhaften
Momente, welche geméss Valerian Maly zahlen, «als hier
eine Architekturbesprechung stattfand und plétzlich eine
Akkordeonistin reinkommt, sich in die Ecke setzt und zu
spielen beginnt. Bauen in den Alpen hier vorne und hinten ein
Instrument, das mit der Alpenmusik zu tun hat und sie spielt
ein ganz strenges Minimal-Stiick das irgendwie auch wieder
mit Architektur zu tun hat. Das waren fir mich diese Sachen,
die ganz wunderbar waren.»

Fir Anneli Binder gehérte zu den Sternstunden, dass in der
République Géniale Menschen waren «die ich sonst in der
Dampfzentrale nicht sehe. Die nicht aus dem Bihnen- oder
Tanzbereich kommen, mit denen wir auf einmal eine Art ad
hoc-Choreografie auf der Plattform gemacht haben. Das
sind so Momente, die ich ganz wertvoll finde. Oder wenn

ich hier war und nur kurz an der Tir stand und mich dann
Besuchende fragen: «was ist denn hier los, wo sind die
Gemalde?» Leute aus der Tanz- und Konzertszene gingen
auch zu anderen Veranstaltungen: «Das ist toll. Das schaffen
wir in der Dampfzentrale nicht so einfach. Aber es spricht
wieder dafiir, dass es so viele Dinge sind. Dass man aus einem
Blickwinkel sagen kann «mal fait» und ich aber sagen muss,
dass Leute, die sich fiir Tanz interessieren hier die Architektur
mitgenommen haben, oder die Bildende Kunst. Grandios,
dass die Uberhaupt da waren. Es war eine Gleichzeitigkeit
des Ungleichzeitigen und das permanent.» Als die Direktorin
des Kunstmuseum Bern einen seitenlangen Brief von einer
Besucherin bekommen hatte, die ihr erklarte, weshalb dies
keine Kunst sei, was hier passiert, war Kuratorin Kathleen
Buhler fast ein wenig stolz: «Denn die Kunstauffassung, mit
der wir uns hier beschéftigen, ist doch immerhin bereits
wieder fiinfzig Jahre alt».

Stimmen aus dem Publikum bestéatigten einen regen

Besuch der Website und des Blogs, wenn es fiir den Besuch
der Veranstaltungen nicht gereicht hatte. So meinte eine
Besucherin: «Wenn man etwas sieht, das man zwar verpasst
hat, dann denkt man, oh Mist das war ja sehr wahrscheinlich
toll. Das ging mir beispielsweise bei den Symposien und den
Performances so. Das hat mich sehr gereut.» Im Anschluss an
die Ausstellung wird eine Dokumentation aller fotografierten
und gefilmten Ereignisse online aufgeschaltet. Denn es
entstanden wéhrend der République Géniale 48 Blogbeitrage
mit Erlebnisberichten, Filmen und Fotos, welche alle in die
Dokumentation einfliessen.

Eine Besucherin unterstrich: «Ich fand es schade fiir jeden Tag,
an dem ich nicht hier war. Wenn ich — weil ich viel im Wallis war
— auf der Website gesehen habe, was ich alles verpasse, wurde
ich fast traurig. Ich habe wirklich ganz viel mitbekommen fur
mein Lebensgefihl, fir — was ich denke, das Kunst kann. Ich
fand es super, wirklich! Und ich will jetzt nicht klagen, weshalb
es vorbei ist, sondern ich lass es einfach weiter wachsen und
bin dankbar, dass es stattfand.»

Bye bye Poipoidrom... Foto: Valerian Maly




République Géniale
17.08.-11.11.2018

Eine Kooperation von Kunstmuseum Bern und
Dampfzentrale Bern

Idee: Valerian Maly

Kuratorinnen und Kuratoren: Anneli Binder, Kathleen Bihler,
Valerian Maly, Sarah Merten, Seraina Renz, Paula Sansano,
Roger Ziegler

Kuratorische Assistenz Teaching & Learning: Meret Arnold
Assistenz Eat Art: Christoph Studer-Harper
Produktionsleitung: Juliane Seifert

Technische Leitung Programm: Marco Honerkamp
Technische Leitung Ausstellung: René Wochner

Wir bedanken uns fiir die gute Zusammenarbeit, wertvolle
Mitwirkung und Unterstiitzung bei: allen Kiinstlerinnen

und Kinstlern, Aareclub Matte Bern, Altersheim Sonnhalde
Burgdorf, Ambihl Werbetechnik AG Mihleberg, Berner
Fachhochschule BFH, BETAX Genossenschaft Bern, Canon
(Schweiz), flagprint AG Liebefeld-Bern, Gerstaecker
Kunstlerbedarf Schweiz, Harlequin Floors Berlin, Hostel77,
Hochschule der Kiinste Bern HKB, Hotel Kreuz, Jober GmbH
Bern, KIBAG Zirich, Kreativhuus GmbH, Mapa-Web Buenos
Aires, Marcel Brandle AG Bern, Pontonierfahrverein Bern,
Radio Rabe, scheyenHolzbau GmbH Riifenacht, SPITEX
AemmePlus AG, Stucki Bodenbelage AG Gliimligen, Studio
Sansano Architekten ETH SIA Bern, Urs Hungerbiihler, Verein
Outdoortech Belp, Wandern-fuer-alle (Informationsstelle fur

Auslanderinnen- und Auslanderfragen) Bern, Walther + Miiller

Glasbau AG Bern, Werkstatt Urs Gehbauer

Ein grosser Dank fir die Unterstiitzung gilt dem Kanton Bern
sowie unserem langjéhrigen Partner Credit Suisse.
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— Partner Kunstmuseum Bern

République Géniale wird unterstitzt von
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